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FAKTY 


KARLOWE WARY. Bez na- 
gród jury dla polskich fil- 
mow zakończył się festiwal 
w Karlowych Warach. Pew- 
nym pocieszeniem może 
być dyplom honorowy i na- 

roda Socjalistycznego 

'wiązku Młodzieży CSRS 
dla filmu „„Vabank”', startu- 
jącego w konkursie debiu- 
tów. Film Juliusza Machul- 
skiego pokazany był w lipcu 
również na festiwalu filmów 
kryminalnych w Catolica 
(Włochy), a w sierpniu je- 
dzie na festiwal komedii do 
Vevey (Szwajcaria). WAR- 
SZAWA. W kinie „Bajka” 
odbył się 15 lipca pokaz ja- 
pońskich filmów dokumen- 
talnych, prezentowanych 
podczas tegorocznego fes- 
tiwalu w Krakowie. HAWA- 
NA. 18 polskich filmów 
krotkometrażowych.  na- 
grodzonych na krakow- 
skich festiwalach, obejrzeli 
w lipcu widzowie kubańscy 
na specjalnym przeglądzie 
w stolicy kraju. LA RO- 
CHELLE. Dyrekcja festiwa- 
lu zorganizowała przegląd 
twórczości Tadeusza Kon- 
wickiego. W programie: 

Ostatni dzień lata”, „Za- 
duszki”, .„Jak daleko stąd, 








Pretensje 


Serial o repatriantach z Francji 





Jak drzewa w polu 


Bezpośrednio po zakończeniu działań wojennych wróci- 
ła do kraju dużą grupa Polaków z Francji. Repatrianci 
osiedlili się na lawach i założyli jedną z pierwszych 
w kraju spółdzielni produkcyjnych, która przetrwała rozma- 
ite burze i zakręty polityki rolnej. Losy kilkunastu rodzin na 
tle dramatycznych wydarzeń na wsi polskiej, odwyzwolenia 
do października 1956 roku, zamierza reżyser 
Sylwester Szyszko w 10-godzinnym serialu „Jak drzewa 
w polu”, którego scenariusz napisał Andrzej Twerdochlib. 

Producentem serialu jest warszawski oddział wytwórni 
=p „Poltel”'. Zdjęcia mają rozpocząć się pod ko- 

iec września, do jest kilkanaście ról głównych 
H prawie 150 drugoplanowych. Operatorem będzie Witold 
Adamek, scenografię przygotowuje dze, Borecki, a pro- 


dukcją kieruje Tadeusz U! 





Ludzie wobec przemocy 





DRZAZGI 


Andrzej Dziurawiec jest 
absolwentem Studium Sce- 
nariuszowego. Na kanwie 
jego scenariusza Wojciech 
Wójcik realizuje film 
„Drzazgi”, w którym poru- 
sza kwestię odporności lu- 
dzkich charakterów na 
przemoc: trójka plastyków 
przebywających na urlopie 


miejscowym chuliganom. 


Ni w pięć, ni w dziewięć 


Można to nazwać tylko niechlujstwem. Na nasze 
ekrany wchodzi właśnie głośny film „„Agonia”'. Film nie- 
tatwy — szeroki, epicki obraz epoki tuż przed rewolucją 
w Rosji, posługujący się często komentarzem i wprowa- 
dzający wiele historycznych postaci. Twórca filmu za- 
stosował przyjętą dziś „metodę telewizyjną”: każda 


istotna dla akcji osoba przedstawiona zostaj: 





napisem 


podającym nazwisko i funkcję w carskiej hierarchii. 
Film opracowany został w napisach polskich. I oto 


informacje o postaciach umieszczone 


na ekra- 


nie tą samą czcionką, co teksty dialogów, w dodatku 
w samym ich środku. Robi to wrażenie, jakby osoba 
mówiąca wtrącała ni w pięć, ni w dziewięć jakieś nazwi- 
ska do swojej wypowiedzi. Otrzymujemy zdania, które 
robią często wrażenie bełkotu. A przecież można było 


chociażby 


zastosować kursywę, jeśli już nikt nie potrafił 


inaczej wydzielić informacyjnego napisu. W końcu ja- 
fachowości 


kieś minimum 





obowiązuje, prawda? (ab) 





TATARSKA KREW... 


Spotkanie 


z ALEKSANDREM FOGLEM 


Rozmawiali 


z Aleksandrem 


w „Filmie” we 


liśmy Foglem 
wsześniu 1979 roku. Dzielił się wtedy wspomnieniami ze 


u artystycznego. Po blisko 


swego bogatego życiorysi 
trzech latach ponownie odwiedzamy aktora. 


© Trzy lata w życiu aktora 
to — zdaniem Pana — dużo 
czy mało? 
| dużo, i mało, ale czas 
działań aktorskich - jest 
w nich duży. Jeżeli aktor 
jest stale czynny, nie star- 
cza mu nieraz czasu na 
kontemplację, przemyśle- 
nie tego, co się zrobiło. 
© Zadziwia Pan wszyst- 
swoją żywotnością 


kich h 
pomysłami, ciągie nowymi 





rolami w filmach kinowych 
i telewizyjnych. Jakie jest 
źródło tej żywotności? 

- To chyba mojasstruktu- 


w sobie sporą domieszkę 
krwi mongolskiej, moja 
babka była Tatarką. W mi- 
nionych trzech latach napi- 
sałem dwa opowiadania, 
dwie sztuki teatralne, za- 
grałem trzynaście ról filmo- 
wych. 

© W jakich rolach zoba- 
czymy Pana na ekranach? 

- W „Klejnocie swobod- 
nego sumienia” zagrałem 
Jana Firleja; lubię praco- 
wać z reżyserem Grzego- 
rzem Królikiewiczem, choć 
wyciska on z aktorów siód- 
me poty. W filmie „Krach 
operacji <Terror=" gram 
bufetowego, w „Kto ty jes- 


W filmie występują: Ed- 
ward Żentara, Michał Anioł, 
Jerzy Trela, Bernard Ła- 
dysz, Franciszek Trzeciak 
i Piotr Grabowski. 


Zdjęcia realizowane są 
koło Ełku. Operatorem jest 
Jerzy Gościk, scenografię 
Teresa 


Joanna Kopczyńska. 





Pierwsze odcinki 


gotowe 
Trzy misie 


„Trzy misie” to tytuł se- 
rialu filmowego dla dzieci, 
powstaj. w. łódzkim 
Studio Małych Form Filmo- 
wych „Se-Ma-For'. Jego 
treścią są przygody trzech 
pluszowych niedźwiadków 
zagubionych w lesie i spo- 
tykających różne żyjące 
w nim zwierzęta. 

Całość będzie się składa- 
ła z 13 półgodzinnych od- 
cinków. Serial powstaje we 
współprodukcji z firmą aus- 
triacką, która dostarczyła 
scenariusz. 

Autorem projektów płas- 
tycznych i realizatorem fil- 
mu jest Tadeusz Wilkosz, 
twórca misia Colargola. Jak 
informuje PAP, ukończono 
już prace przy trzech pierw- 
szych odcinkach serialu. 








Wojciech Pszoniak (Robespierre) i Gerard Depardieu (Danton) 


W pałacu 
Guermantes 


DEPARDIEU 








Reporter tygodnika „Ci- 
ne-Revue" Alain Duroy od- 
wiedził w pięknym pałacu 
Guermantes pod Paryżem 
PR gle Wajdy, pra- 
nad polsko-francu- 
skim ilmem „Sprawa Dan- 
tona” według sztuki Stani- 
sławy Przybyszewskiej. Jak 
wiadomo. Robespierre'a 
gra w filmie Wojciech Pszo- 
niak, a Dantona — Górard 
Depardieu. 

— Trzy lata temu pozna- 
łem Andrzeja Wajdę — mówi 
Depardieu — i od trzech lat 
marzyliśmy o realizacji tego 
filmu. Aktor uznaje „Spra- 
wę Dantona” za osobistą 
wypowiedź Wajdy, przypo- 
mina jednak, że nie jest to 
film polityczny, lecz history- 
czny, i tylko historia często 
lubi się powtarzać. 

Aktora i reżysera fascy- 
nuje pytanie, jak doszło do 
upadku osobowości tak sil- 
nej, pełnej życia, kipiącej 
energią, jak to się stało, że - 
jak podkreśla Depardieu — 
koniec Dantona był tak 


przerażający. 
Zdjęcia „Sprawy Danto- 
na'' zakończą się wkrótce. 





rot. Cine Revue 





Listy do redakcji 


Czekam 


na wznowienia polskie 


Wiadomo, jaka jest sytu- 
acja finansowa i dlaczego 


nie ma pieniędzy na spro- 


wadzanie filmów z krajów 


zachodnich, zwłaszcza te- 


raz. Ale czy jest sens wpro- 


wadzać na ekrany filmy 


przy wyświetłaniu ktorycn 
w kinach wieje pustkami? 
Bardzo wątpliwe jest, czy te 
filmy zwrócą chociaż w po- 
łowie koszty ich zakupu, nie 
mówiąc już o tłoczeniu ko- 
pii itd. Chyba że sprowa- 
dzone zostały za bardzo 
skromne pieniądze. Przy 


obecnych cenach biletów 


(średnio ok. 50 zł za bilet), 
kto poświęci swój cenny 
czas, aby zobaczyć zupeł- 
nie przeciętny film o nie- 
znanym tytule i takiej samej 
obsadzie aktorskiej. Teraz 
liczy się każda złotówka, na 
którą trzeba pracować, aby 
się móc wyżywić. 

Czy filmy polskie, które 
są eksportowane, przyno- 
szą tak mało korzyści, że- 
byśmy w kinach musieli 
oglądać taki niski poziom? 

Polska kinematografia 
jest nieraz lepsza nawet od 
kinematografii zachodnich, 
a takie filmy, jak „Faraon” 
czy „Dzieje grzechu” (oba 

świetlane niedawno 


wyświet! k 
w Kędzierzynie), miały na 


generała -— gubernatora 
w „Promieniu”, rzeźbiarza 
Hrazyka w „Miłości po pol- 
sku”; role w dwóch ostat- 
nich filmach, w reżyserii 
Krzysztofa _ Sowińskiego 
i Janusza Kidawy, dały mi 
szczególnie wiele satysta- 
kcji. 

© Jak ocenia Pan pracę 
na pianie filmowym? 

—- Jestem przyzwyczajo- 
ny do pracy dobrze zorgani- 
zowanej, fachowej. Obec- 
nie spotyka się na planie 
nowych ludzi, którzy zastą- 
pili tych na emeryturze i, 
niestety, nie potrafią stwo- 

b aeżaj iczne- 


Znając już upodobania 
ace: która | waj aj 


tę Polonii do kraju. I oczy- 
wiście pojechałbym po- 
nownie. 

Rozmawiał: B.G. 


kilku seansach komplet wi- 
dzów; filmy sprzed kilku, 
kilkunastu lat. Kinomani lu- 
bią powtórki i z chęcią zo- 
baczą film po raz któryś 
z kolei. Do nich i ja się zali- 
czam. Co się stało z kopiami 
filmów. „Trzecia część no- 
cy”, „Życie rodzinne”, „Po- 
pioły” i wielu innych? Tylko 
wprowadzić na ekrany, 
a moim zdaniem powodze- 
nie będzie pewne. 

Czy aktualna jest infor- 
macja podana przez , „Ex- 
press Wieczorny”, oj 
piono nowe kopie 

„Przeminęło z wiatrem”? 
Od ostatniego zakupu 
w 1979 r. film leciał tylko na 
taśmie 70 mm w wojewódz- 
kich miastach. Masa ludzi 
nie mogła przez to zoba- 
czyć tego arcyfilmu. 

Nonsensem było wy- 
świetlanie jednorazowe fil- 
mu „Easy Rider „, który ko- 
sztował nas 5 tys. dołarów. 
Uwaga ta skierowana jest 
pod adresem Telewizji Pol- 
skiej. Ę 
Zakup powtórek. np. 
„Pojedynku w słońcu” czy 
„Kobiety w szlafroku”, 
przyniósłby moim zdaniem 
dodatkowe miliony do kasy, 
tak jak w przypadku „Prze- 
minęło z wiatrem”, na który 
to film czekają następne mi- 
liony. I widzów, i złotych. 

RYSZARD GRUCA 
Kędzierzyn 


Za tydzień: 


© Wydział Radia i Tele- 
wizji Uniwersytetu Śląskie- 
go powołany został do życia 
jako ukochane dziecię Pre- 
zesa. Prezesa zabrakło, jak 
sobie radzi dziecię? Odpo- 
wiedź pi Joszą ETIUDY 
STUDENT! 


© Recenzja: 
SMOKA 


© Czy przedsiębiorstwa 
produkujące sztukę można 
w tyglu reformy wymieszać 
z fabrykami guzików rz 
Śrubek: SAMODZIELNOŚ 
W POKONYWANIU PRZE- 
SZKÓD. 


© „Zawsze starałem się 
dostać z kamerą w rejony 
niedostępne przeciętnemu 

człowiekowi”. _ rozmowa 
z 2 LUDWIKIEM PERSKIM 


© Po raz dziesiąty w KO- 
SZALINIE 


WEJŚCIE 


© Z ekranów świata: PU- 
ŁAPKA NA SZCZURY. 





swoje, mimo kilku tytułów, które przyniosły 

rozgłos i wielkie pieniądze. Miarą rzeczywis- 

tej słabości okazał się prosty sprawdzian: 
niemal wszystkie najbardziej dyskutowane filmy po- 
wstały poza Stanami i poza tutejszym kręgiem kultu- 
rowym. Tak jest — zrealizowane wprawdzie za ame- 
rykańskie pieniądze i rozpowszechniane przez wiel- 
kie holfywoodzkie firmy, byływ i ifilma- 
mi Brytyjczyków, traktującymi o tradycji i kulturze 
wyspiarzy! To jeden z nader pouczaj parado- 
ksów: także sami Amerykanie dojrzeli dziś do po- 
nownej identyfikacji, nie tylko językowej, ale przede 
wszystkim kulturowej z dawną Anglią. Tą drogą 
przynajmniej część tego społeczeństwa szuka spo- 
sobu przedłużenia korzeni własnych tradycji. Co 
ciekawsze, niekiedy czuję się tym odkryciem na- 
prawdę zafascynowana. Paradoksem było jednak 
coś innego: oto kino wyspiarzy, zniszczone przez 
konkurencję (właśnie kinematografii amerykań- 
skiej!) i intensywną infiltrację tamtych kapitałów, 
które zatarty jego narodowy i ambitny charakter na 
rzecz filii usługowej — stało się dziś alibi dla prestiżu 
wielkiego Hollywoodu. Fakt przyznania „Oscara” za 
najlepszy film sezonu „Rydwanom ognia” Hugha 
Hudsona zjawisko to ostatecznie potwierdza i sym- 
bolicznie afirmuje 


K ino amerykańskie nie wyszło w sezonie 81 na 





Anglicy przyszli w sukurs 


Olśniewający wizualnie i pobudzający myślowo 
„Excalibur” Johna Boormana (paraboliczna wy- 
kładnia legend o królu Arturze w duchu Pasoliniego) 
nie ma nic wspólnego ze stylem wcześniejszych 
brecht hollywoodzkich na te tematy. Podobnie jak 
i zaprezentowana w nim szkoła interpretacji minio- 
nych dziejów daleka jest od tradycji pojmowania 
historii przez Amerykanów. „Excalibur” stanowi 
rdzennie brytyjski produkt intelektualnej spekulacji 
i szekspirowskiej pasji docierania do rdzenia dzie- 
jów. Co jest pasjonujące wszakże i dia dzisiejszej 
generacji Amerykanów, którzy, poprzez populamą 
u nich jungowską wykładnię mitu, zaczynają się 
czuć dziedzicami celtyckiej mitologii. „Excalibur 
buduje nie tylko pomost pomiędzy konkurującymi 
kiedyś kinematografiami na zasadzie chytrego kom- 
promisu (wy nam pieniądze — my wam nadbudowę), 
także cementuje intelektualnie pomost kulturowy. 

Nie mniej intrygujący jest kolejny przykład — rewe- 
lacyjnej adaptacji książki Johna Fowlesa „Kochani- 
ca Francuza”, dokonanej przez innego wybitnego 
angielskiego reżysera (od lat już w barwach produk- 
cyjnych Hollywoodu) Karela Reisza. Film w całości 
nakręcony w Anglii, przynosi wyrafinowaną psycho- 
logię postaci, dialektykę kultury i obyczaju wikto- 
riańskiej Anglii. Co pozwoliło Amerykanom uznać 
ten stuprocentowy wykwit brytyjskiej tradycji i bry- 
tyjskiego kina za cząstkę swoich spraw i swojego ki- 
na? Sądzę, że nie tylko wspaniałe aktorskie wciele- 
nie ich rodaczki, Meryl Streep, w rudą nieobliczalną 
dziewczynę z Dorset, której krewni też lądowali w 
Nowej Anglii wraz z tłumami innych emigrantów 
Także rafinada konfrontacji dawnych i dzisiejszych 
problemów uczuciowych, gorsetu obowiązujące- 
go konwenansu, tłumiącego autentyczną osobo- 
wość ludzką, co również było obsesyjnym wątkiem 
literatury amerykańskiej 

To dopiero początek paradoksalnej listy „inwazji 
filmowej" Brytyjczyków, spieszących w sukurs słab- 
nącemu Hollywoodowi. To znów Anglicy — w przy- 
padku „Supermana II" zrealizowanego po tamtej 
stronie Oceanu przez Richarda Lestera, tej najbar- 
dziej amerykańskiej z wszystkich współczesnych 
baśni i legend — wywalczyli największy komercyjny 
sukces roku! To znów Anglicy — w przypadku naj- 
śmieszniejszej i najinteligentniejszej komedii sezo- 
nu, „Arthur” Steve Gordona, rozgrywającej się 
w scenerii Nowego Yorku, filmu z sir Johnem Giel- 
gudem (znów „Oscar” — a jakże by inaczej!) oraz 
Dudley Moorem, legitymującym się tym samym wy- 
spiarskim paszportem. Listę daleką od wyczerpania 
zamknijmy fantastycznymi przygodami karłów i po- 
tworów w „Rozbójnikach czasu” Terry Gilliama 
znanego z brytyjskich filmów parodystycznych spod 
znaku Monty Pythona i „Jabberwocky”. Tym razem 

- żonglującego pomiędzy epokami Napoleona, Robin 
Hooda i... Agamemnona 


Nowa fala retro 





Inwazja Brytyjczyków stała się tak bardzo widocz- 
na przede wszystkim z racji słabości gospodarzy. 
Nie udała się — jak wiadomo — wielka próba wskrze- 


WOJCIECH 
WIERZEWSKI 





Nicol Williamson w filmie „Excalibur” Johna Boormana 


Bilans sezonu 81 


Odbitym 


światłem 


szenia epickiego westernu, podjęta przez Michaela 
Cimino we „Wrotach niebios”. Mimo 40 milionów 
dolarów budżetu, nagromadzenia imponujących 
komponentów i spektakularnej inscenizacji. Nie 
dość konsekwentna okazała się też próba animowa- 
nia innej słynnej tradycji hollywoodzkiej — spod 
znaku Zorra i Samotnego Jeźdźca w czarnej masce. 
Po prostu, po pierwszych filmach przygodowych 
z tej serii okazało się, że na kontynuację nie ma 
dalszych amatorów! Takim samym słomianym 


KORESPONDENCJA WŁASNA Z USA 


ogniem wypaliła się kolejna inicjatywa w duchu 


hollywoodzkiego retro: filmy o Tarzanie (tym razem 
z mocno erotycznymi akcentami i Bo Derek w roli 
białej lady edukującej muskularnego człowieka — 
małpę). Na placu boju ostała się tylko jedna para 
fanatyków starego kina — George Lucas i Steven 


ciąg dalszy na str. 4 





Harrison Ford w „Poszukiwaczach utraconej arki” Steve- 
na Spielberga, 


ciąg dalszy ze str. 3 


Spielberg ze swymi „Poszukiwaczami utraconej ar- 
i". Wyjątek potwierdzający regułę. Ta zaś brzmi: 
nie ma powrotu do starego Hollywoodu. 
Oczywiście, „Poszukiwacze utraconej arki” są 
błyskotliwym wyjątkiem, ten jeden film wart był 


pomyłek i nieporozumień wszystkich poprzedników * 


na szlaku. To prawda — ów Ssuper-pastisz łączący 
wszystkie rzeczywiste i wszystkie możliwe w kinie 
przygodowym wątki w jedną nieprawdopodobnie 
bzdurną historię, tak jednak zrealizowaną ,że okaod 
niej oderwać nie sposób — pozostaje imponującą 
lekcją technicznych możliwości kinematograficz- 
nych USA. Ile jednak takich filmów nakręcić jeszcze 
można i na ile są one w stanie zmienić naturalną 
logikę dzisiejszych czasów, w których wszelka para- 
fraza i cytat, nawet najinteligentniejszy, będzie za- 
wsze produktem zastępczym, unikiem? I właśnie 
wielość pokrewnych inicjatyw, a także mniej udane 
ich edycje, ostatecznie przekonują, że nowa fala 
retro jest inwestycją tymczasową, © motylim 
żywocie. 





Cień Bogarta 





Ta ostatnia fala była zresztą szczególna, inspiro- 
wana przez trwającą po dzień dzisiejszy fascynację 
tutejszych film-fanów mrocznym kinem mocnych 
mężczyzn z półświatka, mających swój styl i charak- 
ter — kinem Humphreya Bogarta, Jamesa Cagneya, 
Edwarda G. Robinsona. Nie były to jednak klisze, 
odciski tej samej matrycy; przeciwnie, często dość 
swobodne i nawet osobiste wariacje na znany te- 
mat. Oto np. „Atlantic City” (tym razem Francuza, 
Louise Malle'a) z Burtem Lancasterem, żywą cząst- 
ką tutejszej mitologii filmowej. przymierzającym się 
do modelu tamtych „chłopców z fasonem”', kreują- 
cym wokół siebie mit eks-gangstera na emeryturze, 
w istocie pantoflarza, któremu dopiero przypadek 
stwarza szanse na odrobinę takiej mocnej biografii. 
Czy nowa wersja filmu „Listonosz dzwoni zawsze 
dwa razy” Boba Rafelsona, oparta głównie na kon- 
frontacji legend kina kontestacyjnego z legendą 
epoki Bogarta poprzez podstawienie na jego miej- 
sce Jacka Nicholsona. I wreszcie najbardziej jaskra- 
wa demonstracja wiary w retro — „Zar ciała" (Body 
Heat) Lawrence Kasdana, scenarzysty filmów Lu- 
casa i Spielberga, który zadebiutował w efektow- 
nym stylu. Ewidentna antologia motywów „„Podwój- 
nego ubezpieczenia" i „Wielkiego snu'”', zklasyczną 

„femme fatale" i wyprowadzeniem oficjalnej spra- 

wiedliwości w pole; zbrodnia doskonała, dokonana 
przez kochanka na mężu, pod namową perfidnej 
kobiety. Wzór „czarnego kina” przeniesiony bez 
kompleksów w realia współczesne, z dzisiejszymi 
motywami i bohaterami. W jakim celu: udowodnie- 
nia uniwersalności tamtej filozofii, czy ironicznej 
przymiarki? Raz jeszcze do widza apelują głównie 
aluzje, cytaty, smaczki stylizacyjne. Kto nie chwyta 
tego kodu ma przemożne wrażenie obcowania ze 
struprocentowym kiczem, nową „Gildą” lat osiem- 
dziesiątych! 


Policjanci znów modni 





Słabość ostatnich propozycji kina amerykańskie- 
go uwydatnia jeszcze bardziej frontalny powrót do 
gatunków, wątków i postaci, jakie w minionej deka- 
dzie budowały renomę tej kinematografii. Jednak, 


4 


jak wszystko w sztuce, uległy wyjałowieniu w wyniku 
nadmiernej eksploatacji. Tymczasem twórcy, jakby 
niepomni przestróg przeszłości, usilnie starają 
Się reanimować coś, co przestało żyć autentycznym 
życiem. Doskonałą ilustracją takich nieporozumień 
są niedawne powroty do tematu I! wojny i motywu 
„męskiej solidarności”. Oto „Ucieczka w zwycię- 
stwo” Johna Hustona, utrzymana w tym samym to- 
nie co słynna „Wielka ucieczka” ze Steve McQue- 
enem. Film o meczu piłkarskim jeńców alianckich 
z reprezentacją Wehrmachtu, nie mających innych 
szans na taką sportową i moralną konfrontację. Re- 
zultat na miarę przewidywań: świetni aktorzy w mo- 
cno zdezaktualizowanym repertuarze. To samo mo- 
żna powiedzieć o nieudanej próbie powrotu do „Lo- 
ve story” w przypadku „Wiecznej miłości” Zeffirelle- 
go. To, co sprawdziło się jako rzecz bezbłędnie 
korespondująca z niegdysiejszymi nastrojami, nie 
mogło dać tego samego efektu wiele lat później, 
nawet gdyby artystycznie przebito pierwowzór. Ale 
i ten warunek nie został spełniony. 


Aspiracje i błędy w koniunkturalnym rozumowa- 
niu ilustruje w moim odczuciu najlepiej inny nurt 
kina, będący znów bladym echem sukcesów lat 
siedemdziesiątych. Myślę o filmie policyjnym, opi- 
sującym niezwykle konkretnie świat przestępczy 
i świat zbrodni, adla kontrastu przynoszący odkryw- 
czą i na tamten czas bardzo krytyczną wizję korupcji 
i wynaturzenia aparatu policji. W tym roku seria 
policyjna mogła doprawdy licytować się z poprzed- 
nią — ilością tytułów, rangą zaangażowanych w nią 
sław tutejszego kina. Wreszcie ostrością w potrakto- 
waniu tematu. Okazało się jednak itym razem, że nie 
ma powrotu na zajęte wcześniej pozycje. Nowe atuty 
i argumenty nie zmieniają tego wrażenia. Np. „Fort 
Appache, The Bronx" Daniela Petrie znacznie więcej 
mówi o pozorach misji przedstawicieli porządku 
w dzielnicach wielkich miast, gdzie potrzeba nie 
pałki milicyjnej, a szerokiego programu społeczne- 
go i socjalnego, by zmniejszyć przestępczość, 
„Władca miasta” Sydneya Lumeta bije swymi dras- 
tycznymi diagnozami wszystkie wcześniejsze anali- 
zy policyjnych układów korupcji, unikając przy tym 
„programu pozytywnego” filmów typu „Serpico”' 
(są w końcu uczciwi funkcjonariusze, dzięki któ- 
rym...). Tymczasem ani ten, ani następne, nie mają 
w Sobie nawet cząstki elektryzującego autentyzmu 

„Francuskiego łącznika” czy „Pieskiego popołud- 
nia”. Brak w nich tamtej pasji publicystycznej i tam- 
tych bohaterów, co jest nie tylko sprawą aktorstwa. 
Inny sens ideologiczny miały bowiem rewelacje lat 
siedemdziesiątych, nakierowane na określone in- 
stytucje i nieposzlakowane autorytety społeczne, 
które okazały się niegodne zaufania, bądź cynicznie 
zaufanie to dyskontujące. Nowa seria policyjna — 
mimo starań twórców o bulwersujące przykłady 
(.„Władca miasta”), popisowe kino („Nocne jastrzę- 
bie'* Bruce Malmutha z Sylvestrem Stallone w roli 
nowojorskiego policjanta walczącego z europejski- 
mi terrorystami), wyszukaną intrygę fabularną (,„Na- 
oczny świadek” Petera Yatesa) — pozostaje jedynie 
przykładem o limitowanych możliwościach tego 
kina. 


Słabnąca gwiazda 
Movie Brats 


Movie Brats — filmowi brzdące — to utarte określe- 
nie pokolenia Bogdanovicha, Coppoli. Lucasa 
i Scorsese'a, które w minionej dekadzie zrobiło 
najbardziej błyskotliwą karierę w dziejach fabryki 
snów, a teraz — przestało być pokoleniem wielkiej 
nadziei. Coppola uwikłany w permanentne kłopoty 
finansowe i w zbyt wiele inicjatyw na raz (promowa- 
nie Kurosawy i Gance'a na rynek amerykański, eks- 
pansja własnej szkoły realizatorów i — dopiero na 
końcu — robienie swoich filmów) zwolna staje się 
tylko malowniczą figurą świata filmowego, człowie- 
kiem udzielającym, jak kiedyś Orson Welles, najlep- 
szych wywiadów w Hollywood. 


Lucas stał się potężnym producentem... gadżetów 
i figurek plastikowych z „Gwiezdnych wojen” (i 
następnych ich części), robiącym na nich najwię- 
ksze pieniądze, ale nic ponadto. Spielberg to nie- 
wątpliwie jeden z najbieglejszych i najwyżej notowa- 
nych rzemieślników w Hollywood — ale tylko tyle. Nie 
udały się ostatnie filmy Bogdanovichowi (,„ Wszyscy 
się śmiali'') i Mazursky'emu. Na placu boju pozostał 
na dobrą sprawę tylko Martin Scorsese, którego 
gwiazda nie świeci jednak już dawnym, jaskrawym 
blaskiem. 


Bez wątpienia „Wściekły byk”, oparty na biografii 
włoskiego boksera Jake La Motty, był jednym z am- 
bitniejszych filmów całego sezonu. Ale przy wszyst- 
kich walorach aktorstwa Roberta De Niro i moralis- 
tycznej interpretacji losów bohatera, zaskakujących 
raczej w kontekście samego tematu, utwór Scorse- 
se'a sprawia wrażenie spóźnionego o całą epokę. 











Nie pasującego do dzisiejszej stylistyki kina, jego 
głównych trendów, pozbawionego tej pasji i tempe- 
ramentu, jakim imponował Scorsese w „Nędznych 
ulicach” i „Taksówkarzu”. Miarą rozminięcia się 
reżysera z rytmem chwili mógłby być fakt, że jego 
wczesny film „Kto puka do drzwi”' (zdjęty niedawno 
z półek i krążący w dystrybucji studyjnej) sprawia 
wrażenie ostatniego krzyku nowoczesnej realizacji, 
gdy „Wściekły byk”, wnosząc po stylistyce i czarno- 
-białej fotografii, łatwo mógłby być wzięty za cenne 
znalezisko z połowy lat sześćdziesiątych... 





Trochę zwykłej Ameryki 





Amerykańskie kino nie zawiodło oczekiwań swo- 
jej widowni, która zawsze chętnie oglądała filmy 
o rodzinnym życiu i problemach „middle class”, 
ludziach żyjących z dnia na dzień, w drodze. To 
prawda, że miniony sezon nie przyniósł rewelacji. Że 
była to raczej dobra kontynuacja linii wcześniej 
wyznaczonej przez „Sprawę Kramerów" i „„Zwyczaj- 
nych ludzi”, zwłaszcza w przypadku bardzo popu- 
larnych „Czterech pór roku” (debiut kolejnego po- 
pularnego aktora, Alana Aldy czy jeszcze bardziej 
wziętej komedii z życia sekretarek w wielkich biu- 
rowcach „Od dziewiątej do piątej'' Colina Higginsa 
(zrobionej z inspiracji Jane Fondy iz Jane Fonda). Ze 
w miejsce wcześniejszych niepokojów o więzi mię- 
dzy najbliższymi nawet ludźmi pojawiły się raczej 
satyryczne czy też żartobliwe diagnozy manii bądź 
lęków z lekka urojonych (następna komedia na 
tematy życia „parterowej Ameryki" — „Sąsiedzi” J. 
Avildsena). 

Nie brakowało dobrych filmów o ludziach niespo- 
kojnych, wędrujących z miejsca na miejsce, o tym, co 
kino amerykańskie — w minionej zwłaszcza dekadzie 
— zdołało tak sugestywnie przekuć w kolejną naro- 
dową legendę. Wydarzeniem był „Melvin i Howard" 
Jonathana Demme, kapitalnie kontrastujący dwa 
statusy ludzi współczesnego Zachodu: takich, któ- 
rzy mają za dużo — i dlatego rzucają wszystko, by 
wrócić znów „na szlak” jako zwykli śmiertelnicy, 
oraz takich, którzy spędzają życie na drodze, by 
popychać naprzód swoją marną egzystencję. Na 
drodże była i Sally Field (w nowym filmie Martina 








Ritta „Podrzędne drogi") grając prostytutkę z Po- 
łudnia, która w towarzystwie podobnego jak ona 
życiowego bankruta wędruje „przed siebie”, by coś 
zrobić ze swoim nie bardzo udanym życiem. Przy- 
gody z ludźmi „„z drogi'' dzieliła w tym samym czasie 
inna charakterystyczna aktorka — Sissy Spacek, gra- 
jąc w debiucie swojego męża, Jacka Fiska, „Obdar- 
ty człowiek”. Motyw ten można było znaleźć w naj- 
nowszym filmie Roberta Aldricha z Peterem Falkiem 

„Wszystkie te marmury” o włóczącymsię po prowin- 
cji impresario, organizującym brutalne, lecz w tym 
środowisku nader wzięte walki kobiet — atletek, 
curiosum tutejszego , „sportu”. I znów prowincja, 
brutalna i groźna — jak w niezapomnianym „Uwol- 
nieniu” Johna Boormana — w , „Południowych wygo- 
dach'' Waltera Hilla, niedwuznacznie nawiązujące- 
go do tradycji tamtego opisu agresywnej, prymityw- 
nej, „nieupiększonej Ameryki" 





Hollywood, Hollywood 





Prawda o minionym sezonie jest chyba właśnie 
taka: kino amerykańskie przestało z pewnością wy- 
znaczać awangardowe standardy światowej tematy- 
ki i stylistyki; wycofało się jakby z pierwszego szere- 
gu międzynarodowych bojów o trofea (w tej mierze 
plon nagród przedstawiał się rzeczywiście niezmier- 
nie skromnie!), ale stawia na to, co pewne i wypró- 
bowane na własnym podwórku. Czy jest to zapo- 
wiedź trwalszej tendencji? Znając Hollywood należy 
wątpić, by tak łatwo wycofał się on z walki o świato- 
wy prymat i europejskie rynki. Poza tym obecny 
„krok wstecz”, ku wypróbowanym gatunkom 
i sprawdzonym filmowym formułom, nie oznacza 
wcale oddania punktów walkowerem. Najzwyczaj- 
niej — występy na innym ringu! Po czym, po wzmoc- 
nieniu teamu, będzie znów można powrócić na 
światową arenę i sięgać po najwyższe laury. Tak też 
rozumieć można sens minionego sezonu, kiedy to 
kino amerykańskie świeciło głównie odbitym bla- 
skiem własnej dawnej świetności — i własnej filmo- 
wej tradycji 

Najciekawsze jest natomiast to, iż amerykańska 
krytyka i widownia nie martwi się takim obrotem 


sprawy. Po pierwsze — Amerykanie kochają filmowe 
pastisze i fala nostalgii doskonale odpowiada ich 
obecnym nastrojom. Toteż głównie dorośli tłoczyli 
się na „Supermana II" i „Poszukiwaczy utraconej 
arki”, bowiem odnajdywali znów na ekranie dawny, 
młodzieńczy żywioł fantazji i przygody, silnego mę- 
skiego bohatera, odnoszącego sukcesy i przywraca- 
jącego wiarę w skuteczne działanie. 

Po wtóre — stary styl hollywoodzki ma tutaj niepo- 
miernie liczniejszą rzeszę wiernych kinomanów niż 
nowe kino amerykańskie. Klęska nowego filmu Cop- 
poli i problemy twórców jego pokolenia martwią 
naprawdę tylko nielicznych, reszta ukontentowana 
jest faktem, że weteran fabryki snów, 82 letni George 
Cukor zrobił nową komedię salonową „w dawnym, 
dobrym stylu” — „Bogate i sławne" z Candice Ber- 
gen i Jacqueline Bisset, być może w aktorskich 
kreacjach swego życia. Że jest to remake starego 
filmu z lat 40-tych, z Bette Davis i Miriam Hopkins? 
Tym lepiej, będzie z czym go porównywać! Nowy 
stary Hollywood zręcznie łączy w swych kolejnych 
scenariuszach Neil Simon i tym zapewne tłumaczyć 
wypadnie nie tylko powodzenie jego kolejnych fil- 
mów, ale i fakt rosnącej jego popularności. 

Na przełomie roku weszły tradycyjnie na ekrany 
najgłośniejsze produkcje. I tym razem w tonie retro: 
„Ragtime” Miloża Formana (powrót do starej, do- 
brej, choć „słodko-gorzkiej'' Ameryki zepoki jazzu), 
„Czerwoni” Warrena Beatty (wskrzeszającego oso- 
biście postać dynamicznego, radykalnego Amery- 
kanina z początku naszego stulecia, świadka wieko- 
pomnych historycznych zdarzeń, Johna Reeda). 
Oba doskonale wpisują się w zarysowany wcześniej 
kontekst i aurę społecznych oczekiwań. Co dalej? 
Wielki świat i wielkie pieniądze w filmie „„Rollover”' 
Alana Pakuli z Krisem Kristoffersonem i Jane Fondą. 
Sidney Pollack ze swą historią na temat świata 
dziennikarskiego i etyki tego zawodu (Sally Field 
i Paul Newman w „Bez udziału złej woli"; krytyk 
„Time'u'' napisał, że nie jest to, niestety, krok w stro- 
nę słynnych „Wszystkich ludzi prezydenta”. Być 
może mierzymy dziś wszystko zbyt wygórowaną 
miarą oczekiwań. Kino amerykańskie nie jest tym 
samym kinem, co w latach siedemdziesiątych — ale 
niewątpliwie wciąż pozostaje sobą. WOJCIECH 


WIERZEWSKI 


Isabelle Huppert i Kris Kristofferson we „Wrotach niebios” Michaela Cimino 
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FILM KRÓTKI I OKOLICE 





Pierwsza klasa 
w szkole uczuć 


jego reżyserii, choć nie zawsze z jednakową mocą 

wiary. Ujął mnie kiedyś piekielnie pocztówkowym 
filmem „„Flirt"' — tyle w nim było odległej w czasie, starodawnej 
i staromodnej galanterii, tyle ciepła i nadziei, a potem dramatu. 
Opisywałem „, Flirt" - pod tytułem „Smutno mi było po wyjeździe 
pani”, a opisując i wspominając film miałem i mam uczucie 
obcowania z czymś bardzo ładnym ale delikatnym, kruchym. 
jakby jakaś porcelanowa figurka stała na takiej półeczce, która 
musi się oderwać od ściany. Ale przedtem były — a to już 10 lat 
minęło — reportaże z dalekomorskich łowisk — „George Bank" 
i „Za horyzontem”. Były bardzo autentyczne, bliskie prawdy, 
przepojone duchem morza, statków i ludzi, surowe naturalnym 
dramatyzmem pracy na morzu. Animowany film Nowaka „Ko- 
miks” niby zrozumiałem, ale nie bardzo, więc na wszelki wypa- 
dek starałem się nie rozgłaszać o nim żadnych opinii. Ale już 
dwie drogi były przetarte — w sensie gatunków: do animacji i do 
kina dokumentalnego. A w sensie zainteresowań — do marynis- 
tyki. Potem przyszedł film fabularny — robiony w studiu im. 
Andrzeja Munka — „Lęk przestrzeni”: historia młodego krawca, 
który skonstruował lotnię i pofrunął, i co z tego wynikło. Więc 
nowa droga? Nowe zainteresowania? Potem Nowak sobie 
wymyślił, że przerobi na film „Grzechy dzieciństwa” Bolesława 
Prusa. Nie ma chyba takiego człowieka, któremu by się czasem 
nie pomieszały „Grzechy dzieciństwa ”" z „Bezgrzesznymi lata- 
mi" Makuszyńskiego. O czym to było, o czym to było, o czym to 
było — do licha. No właśnie. Scenariusz wałęsał się długo po 
redakcjach i zespołach, wreszcie jest i film. Nie wracam do 
Prusa, nie chcę przymierzać kartek do kadrów, konfrontować 
odrestaurowanych wspomnień zapomnianej lektury. Prus był 
mądry i ciepły. To wiem na pewno. 

Film „Grzechy dzieciństwa” nie jest majstersztykiem — brak 
mu często profesjonalnego szlifu w prowadzeniu dzieci 
iw krzesaniu w nich objawów spontaniczności. Mali bohatero- 
wie bywają chwilami nadto spięci, gorsetowi. Ale to mam zanic, 
bo mimo pewne niedostatki „Grzechy dzieciństwa” zawierają 
rzecz bardzo cenną — temperaturę uczuć wznoszącą się do 
granic samozapłonu. | to nie wtedy, kiedy hrabianka Lonia 
uwodzi małego Kazia, a mały Kazio ją normalnie, po dziecinne- 
mu kocha. To jest dopiero szkółka kokieterii i miłości, wstęp do 
późniejszej gry uniesień i walki przeciwieństw i jedności przeci- 
wieństw obu płci. Tu chodzi o coś zupełnie innego, o pewien 
osobliwy gatunek chłopięcej przyjaźni, która nie wynika z part- 
nerstwa, lecz z poczucia słabości i krzywdy, przyjaźni jedno- 
stronnej, szalonej, zaborczej, narzucanej silniejszemu — przez 
słabszego. Garbaty Józio, prześladowany przez kolegów za to, 
że ułomny i za to, że mądrzejszy od całej klasowej hałastry, 
znajduje obrońcę w Kaziu. Odwdzięczy mu się przyjaźnią niezu- 
pełnie upragnioną przez Kazia, ale podtrzymywaną bułkami 
przez Józia. Kiedy zabraknie Józia, pozostanie jego testament 
książki, które Kazio będzie czytać. Kiedy zabraknie Józia, pojawi 
się Walek, już zupełnie kompromitujący kolega, wykopany 
przez wszystkich, najbardziej zapuszczony ludzki kundelek, 
który boi się wszystkiego i wszystkich, ale za swoim „przyjacie- 
lem'' wybranym mu trochę nazłość, za swoim panem-przyjacie- 
lem gotów jest wkroczyć na pańskie salony i chamstwo służby 
mu nie straszne, ani chłód parkietów, ani powiewy delikatnych 
Sukienek panienki. Kostium odległej epoki nie ma tu właściwie 
żadnego znaczenia, co najwyżej pozwala wyostrzyć pewne 
konflikty, ale dramat jest w swej istocie współczesny — o tyle, 
o ile wieczny. Co jest niezaprzeczalną wartością filmu — to brak 
zgody na każdą przemoc, ale przede wszystkim na brutalność 
w sferze uczuć. Akt obrony nie ma końca — za nim idzie 
wdzięczność i przyjaźń, od której trudno się opędzić. Może 
u dorosłych nie zawsze jest tak, wśród dzieci napewno częściej 
się zdarza, bo jeśli przyjaźń to i zazdrość, i rejestr wymagań, 
i nadzieja na przyszłość. A to jakby drugie, inne trochę przed- 
szkole miłości, tej już wcale niedziecięcej choroby. 

I znowu wydaje mi się, że znalazłem w innym niż wszystkie 
inne filmy Nowaka coś bardzo ładnego, ale kruchego, coś co 
Stoi na półeczce, która musi się oderwać kiedyś od Ściany. 

Więc nie są proste drogi gatunków wybieranych na początku 
reżyserii - dokument, animacja, film fabularny. To tylko sprawa 
środków, a nie światopoglądu — ten się może sprawdzić tak 
samo dobrze na dalekich łowiskach, jak na starych pocztów- 
kach albo na półkach ze starymi książkami. 


W reżysera Krzysztofa Nowaka wierzyłem od początku 








Z ULICY DO KINA 





Co je to gag? 


cję „Kuriera Polskiego”, nieduża książeczka wydana 
w Pradze (Wydawnictwo „Prace” — 1981 r.). Tytuł: 
Exkurze do królovstvi grotesky”. Autor — Ondfej Suchy. Pan 
Suchy przesłał mi tę książeczkę przez umyślnego i zaopatrzył 
dedykacją. Przez wrodzoną skromność nie przytoczę jej pełne- 
go brzmienia. Powiem tylko, że zaczyna się od słów: „Autorowi 
serialu «Galernicy śmiechu», panu Jerzemu Górzańskiemu...” 
Jednym wystarczy, inni niech się domyślają. 

Tytuł tej książki w moim osobistym i wolnym przekładzie da 
się przetłumaczyć jako „Podróż do królestwa groteski”. Bardzo 
ładnie wydana, w bogatej szacie graficznej, posiada na końcu 
zestaw zdjęć wybitnych postaci kina komediowego. Ta książe- 
czka posiada walor dodatkowy — jest pomysłowa i zabawna. 
Wertując bardzo szybko kartki w jej gómym prawym rogu 


N iedawno trafiła do mnie drogą okrężną, poprzez redak- 


Rzecz się komplikuje, kiedy przychodzi do czytania. Jan 
Stanisław Bystroń w „Komizmie” powiada, że język czeski jest 
polskiemu najbliższy, najłatwiej zrozumiały. Nie należy jednak 
zbyt pochopnie poddawać się złudzeniom. Bo dalej Bystroń 
wyjaśnia: 

Można sobie wyobrazić, że tłumaczenia z polskiego na 
czeski, zwłaszcza poezji, dają przez nagromadzenie wyrazów 
o nieco odmiennym znaczeniu lub też nasuwających inne 
skojarzenia, zupełnie inne nastrojowe treści. Tak np. tłumacze- 
nie Kollara „„Sonetów krymskich” zaraz z początku daje nam 
taki obraz: 


Wpłynąłem na suchego przestwór oceanu 
Na prostor jsem sucheho zapluł oceanu 

„Megalomania czeska — powiada jeden z moich znajomych — 
zapluć ocean!” 

Megalomania polska — czytać w języku, którego się nie zna, 
przy pozornej łatwości i autentycznej potrzebie zrozumienia. 
Pan Suchy, mam nadzieję, daruje mi to amatorstwo translator- 
skie, gdyż poznanie choćby fragmentów jego książeczki jest 
u mnie silniejsze niż bariera językowa. 

Co ja dla siebie w tej książeczce znalazłem? Przede wszyst- 
kim swoich ulubieńców oraz daty, wydarzenia, fakty z nimi 
związane. Stanowią one cenne uzupełnienie mojej wiedzy w tym 

zakresie, jak gdyby przypisy do „Galerników śmiechu”. Oto 
niektóre z nich: 

Adres pocztowy Harolda Lloyda: 1225 Benedikt Kanoyan 
Beverly Hills, CALIFORNIA U.S.A. Lloyd zmarł w 1971 roku, 
przeżywszy 77 lat. Po osiemnastu miesiącach beznadziejnej 
walki z rakiem. Jego majątek oceniano na 50 milionów dolarów. 


Buster Keaton. Urodził się w 1895 Pickwey — stan Kansas. 
Zmarł w 1966. Jego rodzice byli artystami. Buster od trzeciego 
roku życia występował z nimi na scenie. A potem się usamo- 
dzielnił. Pewnego razu w Nowym Jorku spotkał na 46 ulicy 
„Grubaska” Fatty Arbuckle i ten zaproponował mu prącę w fil- 
mie. Fatty był już wtedy znanym komikiem. Zaprowadził go do 
producenta Josepha Śchencka i Frigo Buster otrzymał gażę 
w wysokości 40 dolarów tygodniowo. Potem przyszły lata suk- 
cesów. Ale istnieje także kalendarium powolnego zapomnienia. 
1935 — wyjeźdża do Anglii, aby tam grać w filmie. Bez pówodze- 
nia. Wraca do Ameryki. Cierpi na silną neurastenię, 1937 — przez 
rok przebywa w zakładzie psychiatrycznym. 1938 — wraca do 
pracy w MGM. Pracuje jako gagman dla komika Reda Skeltona. 
Przed dziesięciu laty w tym samym studiu otrzymywał 3000 
dolarów, teraz dostaje 100 dolarów tygodniowo. 1951 -Chaplin 
daje mu rolę clowna w „Światłach rampy”. 1956 — ciężko chory, 
efekt nadużywania alkoholu. Umiera właściwie w nędzy. Nie 
potrafił chodzić koło swoich interesów. 

Oczywiście książeczka Suchy'ego to nie tylko zapis kronikal- 
ny. Pomiędzy faktami, zdarzeniami, datami, przewija się nuta 
refleksji nad istotą komizmu. W rozdziale „Co je to gag?” autor 
próbuje temu zjawisku przywrócić jego pierwotne znaczenie. 
Gag, wedle niego, jest równie stary jak ludzkość. Przywołuje na 
świadków różne autorytety. Josef Hlinomaz twierdzi: „Gag dnes 
Żije. Vim to podle toho, że kdykoliv mi spadnou kalhoty, lidifvou 
smichy”. Tłumaczenie tych słów wydaje się zbędne. Przydałoby 
się, poważnie, przetłumaczyć tę książeczkę na język polski. 


JERZY 
GÓRZAŃSKI 





RECENZJE 


Minister 
w kurę 
przemieniony 





CZARNA KURA (Cziornaja kurica, ili podziemnyje żytieli). 
Reżyseria Wiktor Gries. Wykonawcy: Witalij Siedlecki, 
Łarisa Kadocznikowa, Albert Fiłozow i inni. ZSRR, 1981 


tyle że czarna. W ten pospolity kształt wcielił 

się minister baśniowego króla, by w carskim 
Petersburgu, w szkółce dla chłopców, odnaleźć 
błękitnookiego Aloszę „zesłanego” przez ukocha- 
nych rodziców dla zdobywania wiedzy. To główny 
motyw filmu „Czarna kura”, zrealizowanego przez 
Wiktora Griesa na podstawie starej baśni Antona 
Pogorelskiego. 


K ura jest przeciętna, z podwórzowego stadka, 





Uroczy film. Zachowujący reguły gatunku, prze- 
pojony poezją, wsparty rzetelną znajomością dzie- 
cięcej psychiki — która z odłamków rzeczywistości 
potrafi stworzyć swój wspaniały czarodziejski świat, 
mający zastąpić rodziców, dom, wypełnić dotkliwą 
pustkę uczuciową, w jakiej musi się obracać młodo- 
ciany bohater filmu. 

Baśniowość „„Czarnej kury” jest szczególnie in- 
tensywna. Dla współczesnego dziecka oba plany 
akcji — osiemnastowieczna rzeczywistość Peters- 
burga i czarowne królestwo, z którego przybywa 
kurzy minister — mają ten sam walor niezwykłości. 
Niesłychanie staranna scenografia (godna history- 
cznego filmu) zabudowuje szczelnie zamkniętą 
przestrzeń szkoły, dzięki temu stwarza poczucie 
ciasnoty, mroku, odnosi się wrażenie, że wszystko 
rozgrywa się na starym, zakurzonym strychu, gdzie 
na każdym metrze kwadratowym czyha jakieś bliżej 
nieokreślone niebezpieczeństwo. Dla uwięzionego 
tu chłopca nawet podwórko internatu nie jest praw- 
dziwą przestrzenią. Dlatego jego sny-marzenia roz- 
grywają się pod jasnym, słonecznym niebem lub 
wśród tysiąca płonących świec. Tylko w marzeniach 
można opuścić szkolne mury. Starszy kolega Aloszy 
myśli o prawdziwej ucieczce, ale są to plany bez 
szans powodzenia. Za bramą szkoły pojawiają się 
tylko maszerujący żołnierze. Wyjście ze szkoły pro- 
wadzi w ich szeregi. 

„Czama kura” to film zaskakujący dla krytyka, 
który — niestety! — zdążył się już przyzwyczaić do 
uproszczonego standardu filmów dla dzieci. Praw- 
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da psychologiczna, starannie przemyślana koncep- 
cja scenograficzna — to nie jedyne walory filmu. 
Bardzo dobrze wypadły postacie drugoplanowe: 
przekonywające, zróżnicowane, nie zdawkowe, jak 
choćby nauczyciele Aloszy. W fabule filmu zdołano 
zawrzeć niemały ładunek dydaktyczny, poznawczy, 
wiele poezji. A wszystko subtelnie, nie natrętnie, 
jakby mimochodem. Może to właśnie tak powinien 
wyglądać film dla dzieci? Pomysł, że w krainę baśni 
można się wyprawić z dowolnie wybranego miejsca 
i z dowolnej epoki historycznej, niekoniecznie ze 
współczesności — to propozycja w „Czarnej kurze” 
znacząca, nie tyłko zabieg formalny. Zaprezentowa- 
na tu sugestywna wizja edukacji w imperatorowym 
Petersburgu może być dla dzisiejszych siedmiolat- 
ków pierwszą obrazową lekcją z życia ich rówieśni- 
ków sprzed dwustu lat. | wreszcie: „Czarna kura” 
jest klasycznym przykładem filmu dla dzieci i dla 
dorosłych. Dorośli — towarzyszący dzieciom na sali 
kinowej — znajdą tu coś, co ich z pewnością usatys- 
fakcjonuje: poczucie, że każdy z nich może zostać 
Ministrem, Pierwszym Ministrem, a nawet Królem. 
Wystarczy odrobina wyobraźni i uczucia dziecka, 
które przecie — jak wiemy — najsprawiedliwiej osądza 
dorosłych 


ELŻBIETA 
DOLIŃSKA 


Niedyskretny 
urok 
neoburżuazji 


Turbovź, Josef Hajdudik, Dana Malikova i inni. CSRS, 1980 





od dramatycznie brzmiącym tytułem „Pożary 

i zgliszcza”, przywodzącym na myśl niezbyt 

wysokiej rangi XIX-wieczne produkty literac- 
kie, kryje się opowieść o współczesnym neomiesz- 
czaństwie i o nadużyciach w cegielni. Antonin Kach- 
lik wykonał coś w rodzaju portretu neomieszczań- 
skiej rodziny w bogato urządzonych wnętrzach mie- 
szkalnych. Klan Ma$ków (bo i tak nazywają tę rodzi- 
nę) składa się z ojca chemika, kierownika instytutu, 
dobrze ułożonej mamy, dwóch córek — Lidy, studiu- 
jącej chemięi Jany, sprawiającej wrażenie, że łatwiej 
ją nakłonić do łóżka niż do studiów, dobrze odży- 
wionego syna Otakara, będącego szefem produkcji 
w miejscowej cegielni i budującego sobie własny 
wspaniały domek, oraz jego żony. Żyją dostatnio, 
w pewnym sensie nawet luksusowo, smacznie je- 
dzą, popijają whisky i przy substytucie kominka 
prowadzą rozmowy, z których np. wynika, że wy- 
kształcenie ma przede wszystkim walor towarzyski 
i służy zapewnieniu sobie odpowiedniej pozycji. 


Do takiego świata przyjeżdża kolega Otakara, | 


Lumir, bardzo przystojny brunet, zdolny choć „nieu- 
kończony” inżynier (coś mu tam brakuje do dyplo- 
mu). Zamieszkuje u Maśków, podejmuje pracę w ce- 
gielni, nawiązuje romans a potem żeni się z Lidą 
i powoli, z oporami, ulega niedyskretnemu urokowi 
burżuazji. Reżyser nie szczędzi nam przy tym scen, 
w których jest dużo gołego ciała, ale niewiele erotyz- 
mu. Przystojny brunet nie daje się jednak skorumpo- 
wać i wykrywa skomplikowane machinacje z ce- 
głą, z których niedozwolone zyski ciągnie jego 
szwagier. Kiedy Lumir stanie w obliczu konfliktowe- 
go wyboru między miłością do żony i solidarnością 
rodzinną a społecznym obowiązkiem, rozstrzygnie 
ten dylemat bez większych wahań, mając no swojej 
stronie wszystkich porządnych ludzi, a nawet głowę 
rodziny, dr Ma$ka. Do akcji wkroczą funkcjonariu- 
sze sprawiedliwości.. 

Film Kachlika, będący ekranizacją powieści Jitie- 
go Śvejdy, dotyka problemu bulwersującego nasze 
społeczeństwo od kilku lat i jak widać, dolegającego 
także naszym południowym sąsiadom. Chodzi po 
prostu o budowanie różnej klasy domów i domków 
przez mniejszych czy większych, politycznych lub 
gospodarczych tzw. prominentów za pieniądze spo- 








teczne. Zjawisko to, obok niewątpliwego charakteru 
przestępczego, ma także przykry aspekt społeczny 
i moralny i to nie tylko ze względu na sam fakt 
łamania prawa. Uporczywie pojawia się pytanie, jak 
to się dzieje, że marzenia i dążenia wielu ludzi, 
w większości eksponowanych społecznie, ukształ- 
towały się tak płasko i przyziemnie, że horyzont ich 
dokonań życiowych ograniczyły dobra w postaci 
okazałych domków (nawet nie pałaców!) i luksuso- 
wych samochodów, że dla takich celów popadają 
w konflikt z uczciwością i prawem, poświęcając 
swoją godność, przeszłość i przyszłość. Rozległa 
perspektywa humanistyczna, wielkie szlachetne za- 
mierzenia uległy erozji nie tylko u jednostek, lecz 
wręcz u całych grup i zespołów. Jest to tragiczne 
i żałosne, budzi protest, domaga się wyjaśnień. Rola 
sztuki staje się tutaj szczególnie istotna i'odpowie- 
dzialna 

„Pożary i zgliszcza” spełniają tę rolę tylko pozor- 
nie. Trudno oprzeć się wrażeniu, że utwór Kachlika 
ma właściwie charakter czytankowy. Film w zamie- 
rzeniu miał być pouczający i umoralniający, wątpię 
jednak, czy jest on w stanie przyczynić się do pogłę- 
bionego zrozumienia zjawiska lub wywołać u widza 
jakąś żywszą reakcję. Powodów jest wiele. Zarówno 
wydarzenia, jak i postacie zostały skonstruowane 
w sposób uproszczony i psychologicznie prymityw- 
ny. Szopka Ma$ków ma w sobie coś z kiepskiego 
teatrzyku, a przystojny Lumir przypomina typowego 
„bohatera pozytywnego” z epoki, w której tak częs- 
to stawialiśmy filmom zarzut „schematyzmu”. Ob- 
serwacja socjologiczna procesu bogacenia się i wy- 
nikającej stąd deprawacji moralnej nie wykracza 
poza banał. Twórcy filmu zdają się mówić: nieco 
więcej porządku w zakładach pracy, nieco więcej 
odpowiedzialności i społecznej dyscypliny, nieco 
więcej odwagi ze strony uczciwych i prawych ludzi, 
a „już się wszystko na lepsze odmieni", jak to kiedyś 
pisał poeta. Jedynie sam mechanizm przestępstwa 
przedstawiony jest na ekranie w sposób skompliko- 
wany, ale wynikają z tego tylko trudności w pełnym 
zrozumieniu ciemnych kombinacji Otakara Ma$ka. 

Zarzuty pod adresem tego filmu można by mnożyć 
i mnożyć. Jest to czynność tak łatwa, że aż zniechę- 
cająca. Kachlik w jednym z wywiadów prasowych 
powiedział: „Moimi filmami chcę prowokować ludzi 
do zastanowienia się nad pewnymi nieprawidłowoś- 
ciami w działaniu mechanizmów społecznych, chcę 
poruszyć stojące wody. Zdaję sobie sprawę, że przy 
pomocy filmu nie można niczego rozwiązać w spo- 
sób prosty i bezpośredni, ale można wskazać na 
prawidłowy lub niewłaściwy stosunek ludzi do nie- 
których zagadnień”. To wzniosłe i godne poparcia 
zamierzenie, niestety, nie znalazło zupełnie potwier- 
dzenia w realizacji „„Pożarów i zgliszcz”. | po raz 
niewiadomo który trzeba przypomnieć oczywistą 
prawdę, iż przy podejmowaniu w filmie czy literatu- 
rze skutecznej krytyki społecznej nie wystarczą do- 
bre chęci i słuszna postawa, jeśli nie uzyskują one 
odpowiedniego kształtu artystycznego. Prawda ta 
okazuje się, jak dotąd, oczywista i banalna jedynie 
dla widzów. Szkoda, że tylko dla nich 


JERZY 
SCHONBORN 





. 


a 
ca 
.— 


or 


z 


U 
ż 
dą 


>$ 


r 48 
y 





fot. Cine Revue 


Marilyn Monroe 


Spełniamy życzenia licznych Czytelników, 
których listy świadczą, że legenda MM nie 
utraciła siły. 4 sierpnia minęła właśnie 
dwudziesta rocznica tragicznej i przed- 
wczesnej śmierci aktorki, której kariera od- 
daje wszystkie blaski i cienie wielkiego 
mechanizmu przemysłu filmowego. Ale nie 
perypetie jej życia są ważne, lecz role, które 
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pozostawiła, role pełne blasku, i talentu. 
Marilyn Monroe z filmów „Pół żartem, pół 
serio”, „Słomiany wdowiec ', „Pokochajmy 
się”, „Książę i aktoreczka”', wiecznie młoda 
i atrakcyjna — pozostanie zawsze jednym 
z najpiękniejszych zjawisk w dziejach 
kina. 


SAURA: 


Śmierć w katedrze 


Hiszpański reżyser Carlos Saura wrócił 
do Europy z Meksyku. Wraz z nim przyje- 
chały także Isabelle Adjani i Hanna Schy- 
gulla. Saura kończy obecnie realizację fil- 
mu „Antonietta”. Autor „Anny i wilków”, 
„„Nakarmić kruki”, „Elizo, moje życie” tak 
mówi w wywiadzie dla „Le Figaro'': 


Kino jest nieodłączną częscią mego 
życia. Jest moją namiętnością, pracą, zarob- 
kiem. Kiedy oglądam się za siebie, widzę 
piętnaście filmów, które stopniowo odcho- 
dziły od uogólnień, a coraz bardziej anali- 
zowały przypadki szczególne. Udało mi się 
ograniczyć krąg moich poszukiwań, wypo- 
wiadać się poprzez dwie lub trzy postacie. 
Teraz, kiedy mam już pięćdziesiąt lat, znów 
wiem czym jest entuzjazm debiutanta. Od- 
noszę wrażenie, że zaczynam wszystko od 
zera. Powodem jest chyba to, że po raz 
pierwszy realizuję film poza Hiszpanią. 

Zaintrygowała nas sprawa samobójstwa 
pewnej Meksykanki w katedrze Notre-Da- 
me w Paryżu w roku 1931. Młoda kobieta 
(miała 31 lat) nazywała się Antonietta Rivas 
Mercado. Akcja filmu zaczyna się w Paryżu. 
Inna kobieta, którą gra Hanna Schygulla, 
pisze po latach studium na temat tego sa- 
mobójstwa. Dla wyjaśnienia wszystkich 
okoliczności wyjeżdża do Meksyku. Tam 
odnajduje ślady Antonietty (w tej roli — 
Isabelle Adjani). Jest rok 1920, okres po 
rewolucji, kiedy Meksyk borykał się z wiel- 
kimi trudnościami. Wtedy to właśnie Anto- 
nietta poznała Vasconcelosa (Carlos Bra- 
cio), intelektualistę, traktującego kulturę 
jak religię. 

Jeszcze przed kilku laty Saura twierdził: 
— Mylny jest sąd, że sztuka potrafi rozwią- 





Isabelle Adjani 





zać problemy społeczne. W rzeczywistości nanie 
bowiem artysta zawsze wnosi ferment pod- dził, żi 
kopujący zasady ustalonego ładu i w wię- pełeć: 
kszości wypadków jest ofiarą. społeczeń- N 
stwa. 1alnec 
„Le Figaro" przypomina te słowa Saury, mu ak 
ponieważ scenariusz Carriere'atrafiawza- _ Notre- 
interesowania reżysera. pozwa 
- Antonietta — mówi — rzuca się w wir mobój. 
polityki. Jest nie tylko przyjaciółką, ale tak- wy sp 
że  współpracowniczką . Vasconcelosa, poniev 
a w roku 1929 — egerią kampanii wyborczej. rastaje 
W ciągu trzech miesięcy zdjęć w Meksyku  dzeń. 
Carlos Saura przenosił na ekran tę historię, także 
która jest kameralna i polityczna, romanty- kobiet 
czna i gwałtowna. Vasconcelos przypomi- się odl 


Marzenia młodych 


„Czworo przyjaciół (Georgia)'" to najnowszy 
film Arthura Penna, zrealizowany po pięciu 
latach milczenia od czasów „Przełomów Mis- 
souri"'. Jest to historia chłopaka imieniem Da- 
nilo, syna  jugosłowiańskich imigrantów 
w USA. Rzecz dzieje się w latach sześćdziesią- 
tych. O nowym filmie i całej swej twórczości 
Penn mówi w wywiadach, ogłoszonych w „Po- 
sitif” i „Cinema 82”. 

© Do którego z pańskich filmów podobny 
jest najnowszy? 

— Do żadnego. Jest w nim więcej tonów ko- 
mediowych. Ale zawiera także elementy kryty- 
czne wobec Ameryki. 

© Jak udało się panu uzyskać zgodę na 
r ł 

Nie było to łatwe, zwłaszcza, że realizacja 
była kosztowna. Producentom spodobał się jed- 
nak oryginalny scenariusz Steve Tesicha. Póź- 
niej pracowaliśmy nad nim wspólnie z autorem. 
Początkowo była to opowieść o losach czworga 
przyjaciół. Osadziliśmy ją w kontekście lat 
sześćdziesiątych, rozszerzyliśmy jej ramy. Ak- 
cja rozciąga się na przestrzeni wielu lat. Dostar- 
czenie widzowi odpowiednich wskazówek cza- 
sowych nastręcza sporo trudności. Często sce- 
narzyści i reżyserzy radzą sobie jak mogą, na 
przykład pokazują kochanków w łóżku i jedno 
z nich mówi: „Wojna w Algierii wreszcie się 
skończyła” lub „Wczoraj wieczorem zamordo- 
wano Boba Kennedy'ego '. Chcieliśmy tego 
uniknąć i w końcu Tesich znalazł rozwiązanie: 
o losach chłopców opowiada sąsiadka. Tesich 
sam jest imigrantem. Przyjechał do Stanów 
z Jugosławii, mieszkał w miasteczku w India- 
nie i tam chodził do szkoły. 

Film jest lżejszy w tonie, bardziej romantycz- 
ny od „Bonnie i Clyde". I nie tak gwałtowny. 
Mówi o tym okresie życia, kiedy się dojrzewa. 
Robi się wiele filmów o ludziach bardzo mło- 
dych lub zupełnie dorosłych. Natomiast kino 
rzadko pokazuje lata między skończeniem li- 
ceum a znalezieniem pracy, założeniem 
rodziny. 

© Dlaczego wybrał pan zupełnie niezna- 
nych aktorów? 

— Ponieważ jest to historia czworga bardzo 
młodych ludzi. Na początku mają po 17, 18 lat, 
na końcu — po 28. Bardzo trudno jest znaleźć tak 
młodych gwiazdorów i dlatego postanowiłem 


dać szansę nieznanym aktorom. Lubię zresztą 
pracować z aktorami. Pracuję z nimi całe życie 
w Actor's Studio. 

© Wszystkie pana filmy opowiadają o lu- 
dziach, którzy czują się obco we własnym 
kraju. 

- Tak. Wynika to chyba z tego, że w każdym 
z moich filmów zajmuję krytyczne stanowisko 
wobec Ameryki, chociaż jest to mój kraj i ko- 
cham go. Ale jeżeli dzieją się w nim rzeczy, 
które mi się nie podobają, uważam, że rolą 
i obowiązkiem artysty jest je pokazywać, 
mówić o nich. Najbardziej rnartwi mnie i nuży 
w całym tzw. nowym kinie to, że nie troszczy się 
ono o kontekst społeczny. Nie jest osadzone ani 
w konkretnym kraju ani konkretnej epoce. 

© W filmach amerykańskich rzadko poja- 
wia się klasa robotnicza. 

— Wynika to w jakimś stopniu z tego, że filmy 
realizuje się w Hollywood, a tam nie ma robot- 
ników, są tylko „białe kołnierzyki”. Tesich i ja 
sam jesteśmy pochodzenia robotniczego i chce- 
my o tym mówić. Moi rodzice rozwiedli się, 
kiedy byłem dzieckiem i mieszkałem wraz 
z matką w Nowym Jorku w latach Wielkiego 
Kryzysu. Byliśmy bardzo ubodzy. Dopiero 
w czasie wojny, kiedy byłem w wojsku, wysze- 
dłem z tego środowiska. 

© Kim są robotnicy ze stanu Indiana przed- 
stawionego w pana filmie? 

— Przede wszystkim robotnicy zatrudnieni 
w przemyśle metalurgicznym. Głównie pocho- 
dzą z Ameryki Łacińskiej. W latach opisanych 
w filmie przyjeżdżali przede wszystkim z Bał- 
kanów i z Europy Środkowej. Na ogół myśli się 
o 1migrantach w kategoriach czasu przeszłego, 
a tymczasem Ameryka pełna jest nowych przy- 
byszów. 

Młody Danilo żyje mitem, hołubi amerykań- 
skie marzenie w latach, kiedy to marzenie oka- 
zało się już bez pokrycia. Żyje mitem społecz- 
nej ruchliwości, nieustannego wspinania się po 
szczeblach kariery, małżeństwa z elegancką 
i bogatą dziewczyną. To wszystko prowadzi do 
klęski. Natomiast ojciec uczy chłopaka wysił- 
ku, stopniowego osiągania cełów. Jest to zde- 
rzenie dwóch punktów widzenia na temat 
Ameryki. 





reż. Arthur Penn ) 





na nieco Malraux, który w „Nadziei'”' twier- 
dził, że wybitny intelektualista to człowiek 
pełećr uansów i komplikacji. 

- Nie zamierzam dawać żadnego racjo- 
nalnego wytłumaczenia tak bezsensowne- 
mu aktowi, jak samobójstwo w katedrze 
Notre-Dame — mówi reżyser. — Nic nie 
pozwala nam sądzić, że powodem tego sa- 
mobójstwa było miłosne zerwanie lub ideo- 
wy spór. Myślę, że Antonietta zabiła się, 
ponieważ nie potrafiła znieść ciężaru na- 
rastających rozczarowań i straconych złu- 
dzeń. Ważnym motywem tego filmu jest 
także przyjaźń i zrozumienie łączące obie 
kobiety: tę którą już nie żyje i tę, która stara 
się odkryć jej tajemnicę. 
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Ruttger Hauer w roli Alberta Speera 


fot. Cine Revue 


Architekt diabła 


— tak określa się często Alberta Speera, nadwornego archi- 
tekta, nadwornego ministra, przyjaciela Adolfa Hitlera i au- 
tora „Dziennika ze Spandau". Po wojnie Speer, osadzony 
właśnie w tym więzieniu, spisywał przez wiele lat swe 
notatki. Jego pamiętnik był w połowie lat siedemdziesią- 
tych bestsellerem nie tylko w RFN, ale także w wielu innych 
krajach zachodnich. Teraz stał się podstawą dla telewizyj- 
nego serialu „Inside the Third Reich (Wewnątrz III Rze- 
szy). Zrealizował go Marvin J. Chomsky, autor głośnych 
Korzeni” i nie mniej głośnego ,„Holocaustu '. 

Historyk Golo Mann, syn Tomasza Manna, określił pa- 
miętniki Speera jako historię paktu z Diabłem, stopniowe- 
go wikłania się młodego i nie pozbawionego zdolności 
człowieka w przymierze z brutalną morderczą dyktaturą. 
Sam Speer mówił: „W czasie dwudziestu lat spędzonych 
w więzieniu w Spandau, często zadawałem sobie pytanie, 
co bym zrobił, gdybym dojrzał prawdziwą twarz Hitlera. 
Odpowiedź była zarówno mało oryginalna, jak i przygnę- 
biająca. Zajmowana przeze mnie pozycja architekta Hitlera 
wkrótce stała się dla mnie nieodzowna ''. 

Chomsky natomiast wyznaje: —- Zawsze uważałem Spee- 
ra, 1 nie zmieniłem opinii, za jednego z najbardziej niebez- 
piecznych faszystów, Należał bowiem do tych nielicznych, 
którzy całkowicie i dobrowolnie zaprzedali swą duszę. Tak 
to zresztą przedstawił w scenariuszu mojego serialu Jack 
Neumann. 

Sam Speer nie zobaczy serialu poświęconego własnej 
osobie. Zmarł w zeszłym roku, na dwa miesiące przed 
rozpoczęciem zdjęć. 








Z DALA 


0D GŁÓWNEJ DROGI 


Rauni Mollberg, twórca głośnego filmu ,„„Ziemia jest 
grzeszną pieśnią'' uważany jest za najwybitniejsze- 
go reżysera w kinie fińskim. 


Ma lat 52, zaczynał od teatru, sporo nau- 
-zył się na małych, prowincjonalnych sce- 
nach. Grał i reżyserował. Następny etap to 
telewizja. Dał się poznać od razu jako twór- 
ca ambitny, rezygnujący z łatwych dróg. 
Inscenizował klasykę i szukał kontrower- 
syjnych tematów współczesnych. Cztero- 
częściowy serial „Mrówki naszego Pana” 
zaprezentował go jako satyryka 1 ironistę; 
również czteroczęściowy film „W cieniu 
fabryki” według książki Toivo Pekkanena 
był znakomitym studium socjologicznym 
niewielkiej społeczności fabrycznej, jedną 
z najgłośniejszych produkcji w fińskiej TV 
lat sześćdziesiątych. Podobny temat poru- 
Szył w seriału „Majster' (8 części), aby 
zaskoczyć wszystkich komiczną burleską 
„Błogosławione szaleństwo”. W tym czasie 
przygotowywał się już do realizacji swego 
pierwszego filmu dla kin. 

Wybór był znowu ambitny i niecodzien- 
ny: Mollberg zachwycił się powieścią mło- 
dego Lapończyka, Timo K. Mukka „Ziemia 
jest grzeszną pieśnią”. Napisana początko- 
wo jako scenariusz, nie doczekała się reali- 
zacji; autor wydał ją potem w formie książki 
pisanej prozą poetycką. Opisał własne do- 
świadczenia z odciętej od świata, zagubio- 
nej w tundrze osady, w nieporównany Spo- 
;ób oddał rytm biologicznego życia. Moll- 
»erq zrealizował film zgodny z intencjami 
pisarza, choć nadał temu obrazowi już od 
„jebie ostry smak naturalizmu. Nie szukał 
zadnych wzorów. — Kiedy przystępowałem 
do realizacji, kino fińskie wydawało się 
zagubione w płaskim konwencjonalizmie. 
Mój film miał być wyzwaniem wobec tego 
stanu rzeczy. 

To wyzwanie przyniosło reżyserowi na- 
tychmiast sukces. Film sprzedany został do 
25 krajów, zdobył szereg nagród międzyna- 
rodowych. W Finlandii osiągnął frekwencję 
zawrotną, jak na ten niewielki pod wzglę- 
dem zaludnienia kraj: 700 tysięcy widzów. 

— Rewolucyjńy okres w realizacji filmów 
- mówi Molłberg — zaczął się w momencie, 
gdy zrozumiano, że kamera nie jest tylko 
obserwatorem z zewnątrz, ale uczestnikiem 
wydarzenia, bliskim aktorowi. Odtąd wciąż 
uczymy się, że gest i zmiana wyrazu twarzy 
może przekazać znacznie więcej, niż słowa. 

Ale Timo K. Mukka nie doczekał premie- 
ry: zmarł w r. 1973. Mollberg sięgnął wkrót- 
ce po jego inną książkę — „Milka ”. Przed- 
tem jednak zrealizował film „Nieźle jak na 
człowieka” - komediowy portret Finów 
z okresu prohibicji tuż po pierwszej wojnie. 

Swoją ekranizację książki Timo K. Muk- 
ki zatytułował „Milka — film o tabu”. Po- 
wrócił znowu do surowego pejzażu północ- 
nej Finlandii aby opowiedzieć mroczną le- 
gendę o miłości matki i córki do przybysza 
o dziwnym imieniu Kristus-Perkele (Chrys- 
tus-Szatan). Film liryczny, nasycony misty- 
cyzmem, egzotyczny dla widza spoza tego 
kręgu kulturowego. Zresztą i w Finlandii 


wywołał sprzeczne oceny, natomiast 
w Szwecji krytyka powitała go wręcz entuz- 
jastycznie. 


Obecnie Mollberg przygotowuje ekrani- 
zację bodaj najgłośniejszego dzieła powo- 
jennej literatury fińskiej: ,„Nieznahego żoł- 
nierza” Vainó Linna. Jego autor był w okre- 
sie publikacji robotnikiem fabrycznym, 
dziś jest członkiem fińskiej Akademii Lite- 
ratury. Pierwsza ekranizacja, zrealizowana 
w 1954 r. przez Edvina Laine, obiegła ekra- 
ny świata. Ale Mollberg uważa, że czas na 
nowe spojrzenie na to klasyczne już dzieło: 
— Chcę ukazać na ekranie młodego chłopca, 
nieznanego żołnierza, który ledwie wy- 


szedł z dzieciństwa, aby znaleźć się w wa- 
runkach okrutnej wojny. Film wojenny jest 
już dziś gatunkiem skostniałym, operują- 
cym schematami. Nie mam zamiaru robić 
wojennego spektaklu. Chcę na nowo od- 
kryć drapieżną rzeczywistość wojny. 

Mollberg jest od dawna producentem 
własnych filmów. Mieszka w Vesilahti, 
o sto mil od Helsinek i 250d Tampere. Stary 
budynek szkolny służy mu za studio. Obok 
jest stadnina koni: źródło finansów, gdy 
zabraknie innej pomocy. Mollberg świado- 
mie wybrał oddalenie. Twórczość filmowa 
jest dla niego działalnością, która wymaga 
intymności. 


reż. Rauni Moliberg 


fot. Finnish Film 
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Psychologia i polityka 


Spotkanie z reżyserem ZBIGNIEWEM CHMIELEWSKIM 


© Jest Pan autorem kilku seriali, w któ- 
rych motywy społeczno-polityczne poja- 
wiały się często i wyraźnie. „Dyrektorzy”, 
„Daleko od szosy”, „Ślad na ziemi”, reali- 
zowany obecnie „Blisko, coraz bliżej” — nic 
więc dziwnego, że traktuje się Pana jako 
realizatora, którego problematyka społe- 
czno-polityczna interesuje najbardziej. 


— Nie zamierzam twierdzić, że mnie 
ta problematyka, broń Boże, nie inte- 
resuje. Ale motywacje mojej pracy są 
inne, jak gdyby bardziej kameralne, 
jednostkowe, psychologiczne. Ponie- 
waż jednak uprawiam film współczes- 
ny, i w dodatku realistyczny, nieu- 
chronnie musi pojawić się kontekst 


społeczno-polityczny. Obszerny i roz- 
poznawalny — bohater nie działa prze- 
cież w próżni,nie może być wyprepa- 
rowany z otoczenia. Więc tak czy i 

czej, prędzej czy później dramaty lu- 
dzi, których pokazywałem stawały się 


© Zajrzyjmy do filmografii... 


— Pierwszym moim filmem, a zara- 
zem utworem mieszczącym się w nur- 
cie, który potem starałem się rozwijać, 
był godzinny film telewizyjny „Piękny 
był pogrzeb, ludzie płakali”. Byłatohi- 
storia człowieka skazanego w latach 
50-tych na karę więzienia. Bohater 
wraca potem do miasteczka, żeby się 
dowiedzieć, kto przyczynił się do jego 
skazania. Idąc tropem sprawy odkry- 
wa, że maczali w niej palce — stary 
profesor z gimnazjum, jego niegdy- 
siejszy wzorzec moralny, a także naj- 
bliższy przyjaciel ze szkolnej ławy. Ale 
profesor nie żyje, a jego żona podtrzy- 
muje mit nieskazitelności męża; bo- 
hater syna z dochodzenia SWwo- 


— Ten film wyniknął z kolei z mojej 
poprzedniej współpracy ze Stanisła- 
wem Lothe. Poznał on jednego z by- 
łych więźniów obozu, zainteresował 
się tematem, zaproponował pomysł 
i wspólnie napisaliśmy scenariusz 
„Twarzy anioła". A jakie były przyczy- 
ny naszego zainteresowania się tym 
problemem? Zarówno jego jak i mnie 


„Tabliczka marzenia” 


zdumiała luka w wiedzy na ten temat, 
nieznajomość wojennych losów łódz- 
kich dzieci, tak tragicznych, a tak zu- 
pełnie nie znanych. Wydawało nam 
się, że naszym obowiązkiem jest ten 
dramatyczny epizod przypomnieć. 


ikonograficznych 
— doszło do identyfikacji i uwięzienia jed- 
Poe rorczyń obaza; Eugenii 


— Jednak w centrum naszego zain- 
teresowania znalazł się motyw psy- 
chologiczny, walka o zachowanie 
godności ludzkiej bohatera, wtedy je- 





szcze dziecka, w zetknięciu ze złem, 
które personifikował nadzorca 
obozowy. 


© A potem były dwa godzinne filmy tv — 
„Ogłoszenie matrymonialne” i „Profesor 
na drodze”... 

— „Ogłoszenie...”, zrealizowane na 
podstawie opowiadanie łódzkiego pi- 
sarza Henryka Czarneckiego, było ko- 
medyjką nie pozbawioną ambicji psy- 
chologicznych. Oto człowiek, któ- 
ry nie potrafi nawiązać kontaktów z 
płcią przeciwną, daje ogłoszenie ma- 
trymonialne. Następuje szereg spot- 
kań z różnymi w typie kobietami, co 
jest okazją do głębszego zarysowania 
tych interesujących, jak mi się zdaje, 
Syłwetek. Natomiast „Profesor nadro- 
dze” opowiadał o ludziach, których 
życie czy też własne ambicje zaprowa- 
dziły do technikum samoci 
dla dorosłych. Problemy psychologi- 
czne i sytuacja społeczna tych ludzi, 
motywacje ich postaw, wzajemne sto- 
sunki między profesorami a ich doro- 
słymi uczniami interesowały nas naj- 
bardziej. Był to więc film o aspiracjach 
psychologicznych, a problematyce — 
społecznej. 

© Scenariusz „Daleko od szosy” był już 
złożony, gdy otrzymał Pan propozycje rea- 

—_„Dyrektorzy”, to była propozycja 
telewizji. dostałem do przeczytania 
materiał, był fascynujący. Dotykał ob- 
szarów, które dotąd uważane były za 
tabu. Miał też interesujących bohate- 
rów — owych dyrektorów i wspaniały 
„drugi plan”. Robotnicy, którzy wy- 
stępowali w tle, byli równoprawnymi 
partnerami bohaterów wiodących se- 
rialu, pozostającymi w stałym z nimi 
dialogu. To były motywy, dla których 
podjąłem się tej pracy. 

© Następny był serial „Daleko od szo- 


o biografii typowej dia kilku powojennych 
generacii ludzi pochodzących ze wsi. Czyli 
znowu publicystyka... 

— Kiedy mnie zainteresowała właś- 
nie nietypowość tej biografii! Ow- 
szem, życiorys bohatera był typowy 
w sensie masowości ucieczki ludzi ze 
wsi do miast, ale nic poza tym. Prze- 
cież on spełnia w końcu swoje marze- 
nia nie dlatego, że zależy mu naawan- 
sie społecznym. To miłość pobudza 
jego ambicje. A więc motyw psycholo- 
giczny, a nie publicystyka. Przeczytam 


pani fragment tekstu, który napisałem 
przy okazji serialu „Daleko od szosy”, 
a który jest esencją moich zaintereso- 
wań: ,.... Jest to studium psychologi- 
czne, bohater zawsze znajduje się 
w centrum mojej uwagi. Obserwacje 
obyczajowe wynikają niejako przy 
okazji, wiążą się z jego sprawami”. 

© A trzeci Pana serial — „Ślad na 
ziemi”? 

— | tu punktem wyjścia byli ludzie 
i ich losy, oczywiście, jak zwykle osa- 


| dzone mocno w realiach współczes- 


nego życia. Nie wypieram się więc 
tego, że interesują mnie problemy 
społeczne i polityczne, ale przede 
wszystkim psychologiczne. Natomiast 
wychodząc od tego, musiałem się 
znaleźć w jakiejś konkretnej rzeczy- 
wistości, także społecznej. 


— Do momentu wkroczenia wojsk 
polskich na Śląsk. Tytuł — „Blisko, 
coraz bliżej” oznacza zbliżanie się 
polskości, na którą wszyscy tam cze- 
kają. Nadchodzi ona w czerwcu 1922 
roku wraz z polskim wojskiem pod 
dowództwem generała Szeptyckiego. 
A póki co, była ona na Śląsku podtrzy- 
mywana przez księży, nauczycieli, 
działaczy kultury, a także przez świat- 
łych chłopów. Kultywowanie polskiej 
tradycji najsilniej przetrwało na wsi; 
u bohatera głównego serialu, kowala 
Franciszka Pasternika co niedzielę 
schodzą się chłopi, którym on czyta 
„Katolika”. Dalsze odcinki, od piątego 
począwszy, opowiadają o losach ro- 
dziny Pasterników, wynaradawianiu 
się jednych, trwaniu w polskości 
innych. 

© Wspomniał Pan, że najchętniej zrea- 
lizowałby film psychologiczny. Może na- 
wet jakiś melodramat... 

— To jest marzenie, które może się 
spełnić, albo nie. Ale chciałbym. Może 
to pragnienie spokoju, uwolnienia się 
od tych mas statystów, potwornych 
ilości skręconej taśmy... Życie pokaże, 
czy mi się to uda. Może to będzie jak 
z tym aktorem komediowym, który ca- 
łe życie marzył o zagraniu Hamleta? 


Rozmawiała 
ELŻBIETA KRÓLIKOWSKA 


„Dyrektorzy” 





List z Łodzi 


KĘDZIERZAWSKA 


est zjawiskiem odrębnym w 

naszej kinematografii i wciąż 

niedocenionym. Od lat, z upo- 
rem, nie zważając na przeciwności, 
na niechętny stosunek administra- 
cji, bariery rozpowszechniania, obo- 
jętność rodziców i wychowawców 
daje wyraz w swej twórczości fascyna- 
cji dzieckiem. Ale niema w tym czuło- 
stkowości, powierzchownego zainte- 
resowania „innością” psychiki dzie- 
cięcej, łatwizny w podchodzeniu do 
problemów przeżywanych przez ma- 
łych ludzi. Kędzierzawska wypraco- 
wawszy sobie swoją własną metodę 
analizowania, czerpiącą z doświad- 
czeń dydaktycznych Korczaka, trak- 
tuje kamerę jak narzędzie badawcze. 
Interesuje ją nie to, co widoczne na 
pierwszy rzut oka, co na wierzchu, ale 
ten skomplikowany mikroświat dzie- 
cięcej psychiki, który wyznaczony jest 
przez cały zespół społecznych i biolo- 
gicznych uwarunkowań. Kędzierzaw- 
ska poświęca swą uwagę motywa- 
cjom działań dzieci, wpływom domu, 
środowiska, logice przypadków i zda- 
rzeń, które determinują ich dzieje 
i sposób zachowania. 

Pomysł fabulamy jest zwykle nie- 
zmiernie prosty, ale Kędzierzawska 
potrafi wypełnić go gęstą materią psy- 
chologicznych konstatacji, a emocjo- 
nalność zamienić w poezję. Niestety, 
twórczość ta nie jest do dziś należycie 
upowszechniona, a w konsekwencji, 
zbyt mało znana. Może gdyby TVP 
wpadła wreszcie na pomysł przypom- 
nienia jej najgłośniejszych tytułów, 
co byłoby rzeczą słuszną choćby ze 
względu na przyznanie jej w tym roku 
nagrody prezesa Rady Ministrów za 
filmową twórczość dla dzieci, sytuacja 
uległaby zmianie. Może zauważono 
by, że jej twórczość przez swą wielo- 
warstwowość, otwartość i uniwersa|- 
ność zawiera treści czytelne zarówno 
dla dużych jak i małych odbiorców. 

Zrealizowała około 50 tytułów, za- 
wsze wyrastających z tego samego 
pnia — zainteresowania dzieckiem ja- 
ko podmiotem i przedmiotem obser- 
wacji. Dzieci z filmów Kędzierzaw- 
skiej przeżywają swoje problemy i ra- 
dości, nie omijają ich jednak sytuacje 
o dużym napięciu, ich świat powiąza- 
ny jest skomplikowanymi relacjami 
ze światem dorosłych, osadzonym 
mocno w realiach społecznych. Tak 
było od samego początku, od jej głoś- 
nego debiutu w r. 1959 — filmu „Mu- 
rzynek”, pierwszego obrazu w kine- 
matografii polskiej z autentycznym 
bohaterem dziecięcym. Nagroda 
„Brązowych Lwów” w Wenecji po- 
twierdziła, iż objawił się w naszej 
kinematografii twórca wrażliwy i uta- 
lentowany, a do tego umiejący wypo- 
wiadać się w małych formach. 
Potwierdziły to następne filmy Kę- 
dzierzawskiej z  najgłośniejszymi 
„Małymi smutkami', „Zmyślenia- 
mi'', „Muchołapem” czy „Chciałbym 
się zgubić”. Filmy — impresje, o poe- 
tyckich proweniencjach, „czyste” 
w formie artystycznej, szlachetne 
w środkach wyrazu. 


Nie mogło być inaczej, skoro dła 
Kędzierzawskiej film nie zaczynał się 
na planie zdjęciowym, a równie inte- 
resujący jak końcowy efekt był sam 
proces poznawania dzieci, nawiązy- 
wania z nimi kontaktów, cała praca 
poza planem. Znaczna część jej fil- 
mów nie miała przecież rodowodu li- 
terackiego. Wystarczyło np. że Kę- 


*dzierzawska podczas realizacji filmu 


„Kiedy byliśmy mali” przyjrzała się 
swoim bohaterom, ich „„męskiej” 
przyjaźni, aby niedługo potem robić 
film właśnie o nich. 

Przyczynkiem do poznania metody 
twórczej Kędzierzawskiej może stać 
się analiza jej kilku filmów góral- 
skich. Zafascynowała ją pewna „spe- 
cyficzność” tych dzieci wyrosłych 
w górskim pejzażu, w kontakcie z na- 
turą, ich honorność, zadziorność, wy- 
znawana przez nie swoista hierarchia 
wartości. Trudno się dziwić, że zainte- 
resowały ją właśnie takie dzieci, że 
np. bohaterem jednego z filmów stał 
się chłopiec, który dla wypełnienia 
swojego największego marzenia 
kradnie w nocy narty, aby wykonać na 
skoczni swój pierwszy wielki skok... 

Również w tak wyeksploatowanym 
temacie, jakim są przeżycia wycho- 
wanków domu dziecka, Kędzierzaw- 
ska potrafi doszukać się nowych war- 
tości. Próbuje te problemy otworzyć 
innym kluczem: pokazuje, że ten czy 
inny mały bohater szukając tzw. 
uczuć zastępczych, tworzy sobie wyi- 
maginowany świat, w którym funk- 
cjonuje (ze wszystkimi tego skutkami) 
wspaniała mama... 

Ta znakomita umiejętność obser- 
wacji przynosi także ewidentne „zy- 
ski” przy filmach takich jak: „„Murzy- 
nek”, „Psotny kotek”, „„Jędrek”, adre- 
sowanych do najmłodszych. Ale i tu 
chodzi o coś więcej niż tyłko aneg- 
dotę... 

I wreszcie filmy Kędzierzawskiej 
zrealizowane ostatnio. Impresje o wy- 
raźnym przesłaniu dydaktycznym. To 
„Zabawa” czy „Siano' robione ze 
znakomitym artystą plastykiem Wie- 
sławem Karolakiem, dokumentujące 
pewną akcję plastyczną i reakcję 
dzieci biorących w niej udział. Wy- 
smakowane formalnie, interesujące 
poznawczo. 

...Robi te swoje filmy Jadwiga Kę- 
dzierzawska już 23 lata — w „Se-Ma- 
-Forze" i Wytwórni Filmów Oświato- 
wych w Łodzi. A dlaczego robi takie 
właśnie, nie zważając na przeszkody, 
interesując się swoimi bohaterami 
także poza planem i interweniując 
w ich sprawach? Bo wie, że w naszej 
kulturze ten przedział wieku jest cał- 
kowicie ignorowany, bo chce wypeł- 
nić tę lukę w wychowaniu i w sztuce. 
Może wreszcie te filmy ktoś ku pożyt- 
kowi społecznemu pokaże widzom? 
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R.G.: Ograniczenie liczby kategorii 
kin ma przeciwdziałać takim prakty- 
kom. Służyć ma przyspieszeniu mo- 
dernizacji zaniedbanych placówek 
i skróceniu obiegu kopii atrakcyjnych 
tytułów. Zakładamy, że kino drugiej 
kategorii, nawet w małym mieście, nie 
będzie wyświetlało filmu później niż 
trzy, cztery miesiące po wprowadze- 
niu go na ekrany. Ta operacja może 
uratować kina przed ostateczną ruiną 
i utratą widzów. Bowiem nierzadko 
zdarzało się, że zanim film dotarł do 
kina czwartej czy piątej kategorii, nie 
mówiąc już o kinach ruchomych, emi- 
towała go w pierwszym programie te- 
lewizja. Czasami też trzeba podjąć 
męską decyzję zamykając kino choć- 
by na pewien czas. Może wtedy obu- 
dzą się miejscowe władze, lokalne 
środowiska. Może znajdą środki, mo- 
ce produkcyjne 


© Kto ma pilnować czy kina zachowują 
standard przypisanej im kategorii? Zjed- 
noczenie Rozpowszechniania Filmów 
przestało istnieć, kompetencje NZK i Mi- 
nisterstwa, a właściwie Urzędu Ministra 
Kultury i Sztuki, mają być ograniczone... 


J.W.: Może roli kontrolera podejmie 
się główny dystrybutor 


© On będzie jednak zainteresowany 
w utrzymaniu kin najdroższych. 


R.G.: Dyrektor Przedsiębiorstwa Dy- 
strybucji Filmów Roman  Bonie- 
cki zalecił okręgowym  przedsię- 
biorstwom szczególną ostrożność 
z wprowadzaniem zbyt wysokich 
cen. Choć- nowe ceny w dalszym 
ciągu nie pokrywają kosztów dzia- 
łalności przedsiębiorstw —rozpo- 
wszechniania. Żeby wpływy równowa- 
żyły koszty prac kin, średnia cenabile- 
tu musiałaby wynosić na przykład przy 
spadku frekwencji o 40 procent - 
55,80 zł, a przy obniżeniu frekwencji 
o następne dwadzieścia procent na 





fot. Roman Sumik 


Warszawskie kino „Bajka” — sobota, 26 czerwca, godz. 17 


Prasa codzienna sceptycznie przyjęła ostatnią podwyżkę cen biletów kinowych. „Widzów kino- 
wych odstraszają: wyższe ceny, repertuar i upał” (Kurier Polski), „Co dla widza za tę cenę” (Głos 
Robotniczy), „Stary repertuar — nowe ceny” (Rzeczpospolita). Przedstawiamy argumenty pracow- 


ników rozpowszechniania na temat podwyżki. 


CZY STAĆ NAS 
NA BILET DO KINA? 


Rozmowa z RYSZARDEM GRYGLEM I JÓZEFEM 
WOJTOWICZEM z Przedsiębiorstwa Dystrybucji Filmów 


© A więc, jak można się było spodzie- 
wać, zdrożały bilety do kina. Rozumiem 
konieczność, nie wiem jednak, czy kino 
dobrze na tym wyjdzie. 
RYSZARD GRYGIEL: O możliwość 
uregulowania cen biletów zabiegano 
przez wiele lat. Planowana w 1977 
roku podwyżka, przybliżająca koszty 
do nakładów, odwołana została w os- 
tatniej chwili. W efekcie od roku 1967 
nie zmieniano ceny biletów a tymcza- 
sem rosły ceny transportu, energii, 
opału, drożały licencje i produkcjako- 
pii filmowych, zwłaszcza kolorowych. 
Wprawdzie dopuszczano możliwość 
specjalnych podwyżek na atrakcyjne 
filmy premierowe, ale dezorientowało 
to tylko widzów, a jednocześnie nie 
likwidowało rosnącego deficytu. W re- 
zultacie istniało kilka kryteriów ustala- 
nia cen, zależnie od atrakcyjności ty- 
tułu, wielkości obrazu (panorama) czy 
długości projekcji. W sumie było 21 
różnych cen 
JÓZEF WÓJTOWICZ: Dodajmy do 
tego pięć kategorii kin stałych i jedną 
kategorię kin ruchomych. Ten skom- 
plikowany system powinien być upo- 
rządkowany już w roku 1976, kiedy 
powołano Zjednoczenie Rozpowsze- 
chniania Filmów i 17 okręgowych 
przedsiębiorstw. Rozwiązanie proble- 


mu odłożono na później i w rezultacie 
deficyt w rozpowszechnianiu osiągnął 
w 1981 r. sumę 747 min złotych. Po- 
trzeba zracjonalizowania systemu cen 
i kategorii kin stawała się nagląca. Nie 
przerwano prac w tej dziedzinie po 
ogłoszeniu stanu wojennego. Uzna- 
no, że pierwszym etapem wprowadze- 
nia podwyżki cen ma być redukcja 
kategorii kin z pięciu do trzech. Zgod- 
nie z zarządzeniem ministra kultury 
i sztuki z 18 lutego 1982 roku przepro- 
wadzono weryfikację kin 


© Kto taką weryfikację przeprowadzał 
i według jakich kryteriów? 
J.W.: Komisje, w skład których wcho- 
dzili pracownicy okręgowych przed- 
siębiorstw oraz przedstawiciele wy- 
działów kultury urzędów wojewódz- 
kich. Ustalono ścisłe warunki, którym 
mają odpowiadać kina „zeroekrano- 
we”, kina pierwszej i drugiej kategorii. 
Decydują przede wszystkim kryteria 
techniczne projekcji, wielkość i usta- 
wienie ekranu, rodzaj aparatury od- 
twarzającej, komfort sali. Kina „zeroe- 
kranowe” powinny mieć repertuar 
składający się z filmów premierowych. 


© Ale przecież trudno w najbliższym 
czasie spodziewać się atrakcyjnych 
premier 


R.G.: Wierzymy, że wcześniej czy póź- 
niej, kryzys w tej dziedzinie zostanie 
przełamany 


© Jak wyglądają proporcje pomiędzy 
poszczególnymi kategoriami kin? 
J.W.: Liczba „zeroekranów” pozosta- 
je na tym samym poziomie. Wzrosła 
natomiast ilość kin pierwszej katego- 
rii, do której zaliczone zostały dawne 
„jedynki” i część „dwójek”. Najwięcej 
jest kin drugiej kategorii, która obej- 
muje wszystkie pozostałe placówki, 
także kina ruchome. 


© Acozkinamiczwartej czy piątej kate- 
gorii, które od kilkudziesięciu lat nie były 
remontowane i modernizowane? 
J.W.: Nie mamy zamiaru likwidować 
kin. Placówki nie odpowiadające wy- 
maganiom kin pierwszej czy drugiej 
kategorii mają wyznaczony termin 
modernizacji 


© Ajeśli terminy te nie zostaną dotrzy- 
mane? Taka groźba istnieje przy ograni- 
czonych możliwościach remontowych. 
Chyba wtedy jednak kino zostanie zlikwi- 
dowane? Przecież wiele okręgowych 
przedsiębiorstw marzy po cichu o pozby- 
ciu się nierentownych placówek niższej 
kategorii w miejscowościach oddalonych 
od miast wojewódzkich 


wet 83,72 zł. Według naszych założeń 
obecnie średnia cena biletów powin- 
na się kształtować w granicach 28 zł. 


R.G.: Niestety, bez dotacji się nie obej- 
dzie. Przynajmniej obecnie, do czasu 
wyjścia z kryzysu repertuarowego. Ki- 
na to placówki użyteczności społe- 
cznej 


© Jak pogodzić odgórnie ustalone wi- 
dełki cen z samodzieli Inością okręgowych 
przedsiębiorstw rozpowszechniania? 


R.G.: Jednak stanęliśmy na stanowi- 
Sku ochrony interesów widzów, z któ- 
rych większość to ludzie młodzi. Taka 
też była decyzja Państwowej Komisji 
Cen, która bilety do kina zaliczyła do 
grupy cen regulowanych. Niemniej 
jednak przedsiębiorstwa otrzymały 
możliwość manewrów cenowych. Dy- 
rektorzy okręgowych przedsiębiorstw 
(oraz dyrektor Filmoteki Polskiej) ma- 
ią prawo podwyższenia cen biletów 
w niektórych przypadkach o 100 pro- 
cent (filmy 70 mm, o wyjątkowych wa- 
lorach widowiskowych, pokazy przed- 
premierowe). Dyrektorzy mogą też ob- 
niżać ceny biletów o jedną kategorię 
kina. Te jednolite zasady obowiązują 
wszystkie kina, w tym również kina 
spółdzielcze 


© Generalnie rzec biorąc — podwyżki 
cen biletów były konieczne. Diaczego jed- 
nak wprowadza się je w okresie, kiedy 
atrakcyjność repertuaru bliska jest zera, 
a budżety większości rodzin dałekie od 
równowagi? Czy taka operacja cenowa nie 
zdziesiątkuje i tak małej — w porównaniu 
do sąsiednich krajów — publiczności 
kinowej? 


Rozmawiał 
BOGDAN 
ZAGROBA 


Simone 
Signoret 


bez makijażu 


Po dwu latach nieobecności na ekranach, pojawiła się w filmie 
Pierre Granier-Deferre'a „L'Etoile du Nord”, opartym na po- 
wieści Simenona, napisanej jakby specjalnie dla niej. Gra 
właścicielkę skromnego pensjonatu w belgijskim miasteczku, 
urzeczoną swym lokatorem-mitomanem; stworzyła w tej roli 
wielką kreację. Aktorkę odwiedzili Jean-Francois Josselin 


z „Le Nouvel Observateur” i Michael Delain z „L'Express”, 


aby zanotować jej wypowiedzi. 


— Czy mogłabym być pisarką? Na- 
pisałam dwie książki: „Nostalgia nie 
jest już tym, czym była niegdyś” 
i „Nazajutrz była uśmiechnięta”, ale 
nie uważam się za pisarkę. I chociaż 
doznałam radości, kiedy spostrze- 
głam, że potrafię pisać, uważam to za 
przypadek. To nie moja profesja. 
Dwie własne książki i trzy przetłuma- 
czone, to za mało, aby nałożyć na 
głowę pisarski kaszkiet. Wiele się 
jednak nauczyłam odkąd zaczęto 
mnie drukować. Teraz, na przykład, 
zupełnie inaczej czytam. Zwracam 
większą uwagę na przymiotniki, na 
rytm. Oczywiście, chciałabym napi- 
sać nie tylko wspomnienia, ale także 
powieść. Nie wiem jednak jak się do 
tego zabrać. Próbowałam już wybiegu 
zastąpienia „ja” przez „ona. Nie po- 
wiodło się: potykałam się natych- 
miast, ponieważ w gruncie rzeczy nie 
posiadam twórczej wyobraźni. Potra- 
fię opowiadać tylko o tym, co mnie się 
przydarzyło. 

Ale literatura to w jakimś stopniu 
wybieg. Jak wszyscy aktorzy myślę 
przecież o dniu, kiedy już nikt nie 
będzie o mnie zabiegał. Powiedzia- 
łam sobie, że kiedy nadejdzie tachwi- 
la, będę mogła pisać... Odkryłam, że 
nawet kiedy borykam się z trudnoś- 
ciami, przekreślam, przerabiam, to 
jednak mimo wszystko nie nudzę się 
mając przy sobie papier i ołówek. Po- 
wtórzę więc raz jeszcze: jeżeli już nic 
mi nie pozostanie, zawsze będę mogła 
opowiadać historyjki. 

Kiedy w 1960 roku dostałam „Osca- 
ra" za rolę Alicji w „Miejscu na gó- 
rze” Jacka Claytona, wiedziałam, że 
jest to nagroda symboliczna. Amery- 
kanie chcieli sobie samym dowieść, 
że McCarthy naprawdę umarł. W ten 
sposób powiedziano: my, aktorzy, re- 
żyserzy, ludzie, którzy robią amery- 
kańskie kino, możemy sobie pozwolić 
na to, aby dać Oscara kobiecie, która 


w „Złotym kasku” 


tot. Cinema Francaise 





nie jest stąd i która, co więcej, znajdo- 
wała się od dawna na indeksie. Cały 
ten Oscar to była zresztą dziwna im- 
preza. A więc po pierwsze film angiel- 
ski, do którego Amerykanie nie doło- 
żyli nawet centa, film o niskim budże- 
cie, z aktorką znaną tylko garstce mi- 
łośników kina. W Ameryce nie poka- 
zywano bowiem „Złotego kasku” 
i chyba niewiele grano „Widmo”'. Dla 
Amerykanów byłam więc równie nie 
znana jak jakaś aktorka szwajcarska 
czy japońska. I nagle ten pomysł, żeby 
dać Oscara mnie, i to w tym samym 
roku, kiedy nominacje otrzymały Liz 
Taylor, obie Hepburn i ta dziewczyna, 
która śpiewa... Nie, nie Judy Garland, 
ona już była poza obiegiem i także nie 
Barbara Streisand, ponieważ jeszcze 
się nie narodziła jej gwiazda... O tak, 
to była Doris Day. A więc na liście 
nominacji figurowały niezmiernie po- 
pularne aktorki,  zawdzięczające 
wszystko Hollywood. To coś znaczyło, 
że właśnie mnie oddały swą statuetkę. 
Znaczyło dla mnie, a przede wszyst- 
kim dla nich. To było ich zwycięstwo 
i dlatego tak się cieszyły. Wie pan, 
miałam w Hollywood wielkiego wro- 
ga — tę plotkarę Heddę Hopper. Ta 
pani mogła wszystko: wylansować 
i całkowicie zniszczyć, przede wszyst- 
kim kierując się względami politycz- 
nymi. To nie była kobieta o sympa- 
tiach lewicowych. I oto, zupełnie nie- 
spodziewanie okazało się, że jest bez- 
silna. Pani Hopper nie jest już królo- 
wą. Mój Oscar był więc dla amerykań- 
skich kolegów okazją wyrażenia 
własnych uczuć, mogli jej powiedzieć 
wreszcie g... Proszę tylko nie sądzić, 
że uważam, iż nie zasłużyłam sobie na 
Oscara. Byłam dobra w tym filmie. Ale 
inni też nie byli źli. Ich gest stanowił 
w jakiś sposób potwierdzenie ich cał- 
kowitej wolności. 

Miłość publiczności uzależniona 
jest od rodzaju kreowanych postaci. 
Jeżeli aktorka grała szlachetne kobie- 
ty, jeżeli dawała widzom wizerunek 
fizyczny podobny do ich własnego, to 
w miarę jak się starzeje zbiera od 
ludzi dowody przyjaźni. Zrozumiałam 
to, kiedy byłam bardzo, bardzo młoda. 
Grałam wówczas, to już było 33 lata 
temu w „Maneżach”. Byłam dziwką, 
bardzo piękną ladacznicą, prawdziwą 
prostytutką. Nie wystawałam wpraw- 
dzie na chodniku, ale tym gorzej dla 
mojej bohaterki. Bardzo mnie dziwiło, 
że ludzie tak mnie nie lubią. Nie po- 
trafiłam tego zrozumieć, bo przecież 
doskonale się bawiłam grając tego 
potwora. Gdybym przez całe życie 
grała takie postacie, nienawidzono by 
mnie, mimo, że w życiu prywatnym 
byłabym zupełnie kimś innym. 


w filmie „L'Etoile du Nord” 


Z uporem trzymam się ciągle tej 
samej zasady: gram tylko role odpo- 
wiadające mojemu wiekowi. Nigdy 
nie pozwoliłam sobie na pokusę: „No 
cóż, podciągnij sobie trochę skórę, bę- 
dziesz wyglądać na 32 lata i zrobisz 
jeszcze jeden film''. Wybrałam sposób 
o wiele inteligentniejszy, nie zdając 
sobie sprawy, że byłam inteligentna. 
Dlatego mogę nadał grać. 


Nieraz czuję niebezpieczeństwo. 
To się powtarza. Boję się jednego typu 
postaci. To zdarzało się przecież na- 
wet Gabinowi. Chciałabym tego 
uniknąć. Ale być może sposób zacho- 
wania się na planie chroni mnie przed 
rutyną. Jestem zawsze stremowana. 


Kiedy patrzyłam na moją partnerkę 
w „L'Etoile du Nord'', młodą Fanny 
Cottencon, przypomnałam sobie moje 
początki. Grałam wówczas w filmie 
„Macadam”, którego gwiazdą była 
Francoise Rosay. Umierałam wprost 
ze strachu przed pierwszą sceną. Fran- 
coise Rosay nie cieszyła się opinią 
osoby wyrozumiałej. Ciągle ją widzę 
przed sobą, kiedy do niej mówię, 
a ona piłuje sobie paznokcie. Nie 
wiem czy Fanny Cottencon także się 





fot. Cine Revue 


mnie bała, ale życzę jej tego samego, 
co spotkało mnie. Otóż kiedy film 
ukazał się na ekranach, to ja zebrałam 
wszystkie pochwały, ponieważ byłam 
wówczas „nową twarzą” w kinie fran- 
cuskim. 

Znam także smak porażki. „Złoty 
kask” był prawie katastrofą. Jacques 
Becker, Serge Reggiani i ja czuliśmy 
się tak, jakby nas spoliczkowano. Ra- 
na jątrzyła długo, Jacques umarł mło- 
do i nie doczekał sławy swego filmu. 

Teraz sukcesy komercjalne niezbyt 
mnie obchodzą. Bez specjalnej pychy 
mogę powiedzieć, że nie mam kłopo- 
tów materialnych. Nie potrzebuję sa- 
mochodu, ponieważ nie posiadam 
prawa jazdy. Nie potrzebuję norek, bo 
nie noszę futer. Nie muszę przemeblo- 
wywać mojego salonu, skoro nie wy- 
daję przyjęć. A w dodatku mój mąż 
zarabia lepiej ode mnie. 

Dzisiaj wszystko kręci się wokół 
gwiazd. Rzadko mówi się o aktorach 
grających role drugoplanowe. 
W „L'Etoile du Nord” nie zapomnijmy 
więc o skromnych lokatorach pensjo- 
natu w Charleroi. 


Opr. MOL 
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Z EKRANÓW ŚWIATA 








Nuno Leal Maia i Gloria Pires 


India, Córka Słońca 


zytając ,„Film” dochodzę do 

przekonania, że powinie- 

nem nosić czarną krepę na 

ramieniu, tyle w nim nekro- 
logów ludzi zasłużonych dla kina. Na- 
Suwa się jednak pytanie jakby z kon- 
try: a młodzi, czy nie ma młodych, 
obiecujących debiutów, czegoś no- 
wego i innego? 

Są, oczywiście są, opowiem więc 
o pewnym debiutancie i jego debiucie. 
Nazywa się Fabio Barreto, jestBrazylij- 
czykiem, ma dwadzieścia cztery lata. 
Pochodzi z rodziny „kinowej” — ojciec 
i matka są producentami, starszy brat 
realizatorem. Fabio Barreto zadebiu- 
tował w tym roku filmem „India, Córka 
Słońca”, poprzednio nakręcił tylko 
trzy fabularyzowane krótkometrażów- 
ki. Mówi o sobie i swojej generacji: 
„Jesteśmy wizualistami, urodziliśmy 
się wszak z obrazem telewizyjnym pod 
powiekami” 

Jego debiutancki film jest dziełem 
bardzo dojrzałym, przejmującym 
i pięknym. Zarazem, jak sądzę, od- 
miennym od tego, co realizuje się 
w Brazylii. A realizuje się, ujmując 
rzecz w uproszczeniu, w dwojaki spo- 
Sób; z jednej strony to tradycje i konty- 
nuacja Nowego Kina, więc filmy w na- 
szym odczuciu barokowe, trochę sur- 
realistyczne, symboliczno-alegorycz- 
ne, patetyczne, metaforyczne; z dru- 
giej strony, przeciwnie, rozwinął się 
nurt populistyczny, przede wszystkim 
adresowany do własnej widowni — są 
to filmy najczęściej farsowe, jakby la- 
tynoska wersja komedii francuskiej, 
tyle tylko, że zamiast jakiejś tam Ma- 
rianny występuje Pedro Pedał. 

„India, Córka Słońca” jest filmem 
prostym, narracja pozornie nieskorh- 
plikowana. Rzecz dzieje się współ- 
cześnie, w centralnej Brazylii, w nie 
zagospodarowanym jeszcze stanie 
Goiśs, w ramionach rzek Araguaią 
i Javać. 

W tym regionie żyją niedobitki naj- 
starszych plemion indiańskich Cara- 
jas i Javaćs, z tych ostatnich, zrodzona 
przez Boga, kwiaty i wody rzek, po- 
chodzi Córka Słońca — w narzeczu 
tubylców to imię brzmi Put'Koi — pięk- 
nai naiwnadziewczyna czerwonoskó- 
ra, której zetknięcie z białym mężczyz- 
ną przyniesie śmierć. Stara legenda 
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indiańska mówi, że w tej krainie, noc 
w noc, Zachodzące Słońce i Gwiazda 
Poranna w jednej osobie zanurzają się 
w falach rzeki i oddają hermafrodyty- 
cznej miłości; wstają rano jeszcze 
czystsze, krople rosy po tej miłosnej 
kąpieli przemieniają się w diamenty. 
Rzeczywiście, w potokach i rzecz- 
kach, w niesionym przez wodę żwirze 
i piasku są liczne diamenty. Biali za- 
kładają tam tak zwane „garimpo”, ba- 
zy wydobywania drogocennych 
kamieni. 

Postacią centralną filmu jest kapral 
policji z pistoletem automatycznym. 
Przemierza piechotą beziudne okoli- 
ce. Za nim, w pewnej odległości, idzie 
jakiś stary Indianin w towarzystwie 
dziewczyny, ta prowadzi na postronku 
koziołka antylopy czy też gazeli. 

W przydrożnej knajpie gospodarz 
poucza kaprala, że za butelkę wódki 
może od starego Indianina kupić dzie- 
wczynę, taki tu zwyczaj. Kapral kupuje 
Córkę Słońca i dalej przemierzają dzi- 
ki krajobraz we dwójkę. 

Dziwna to para. On przystojny, ma- 
łomówny, skryty, tajemniczy; ona, 
piękna i urokliwa, z koziołkiem na 
smyczy, prostoduszna i szczera. Kupił 
ją. więc jest jego, na swój sposób, po 
indiańsku, opiekuje się nim — przyrzą- 
dza przy ognisku potrawy, gdy go 
ugryzie grzechotnik, wysysa jad. Prze- 
piękne, proste, zarazem wyrafinowa- 
ne, właśnie wieczorem przy brzegu 
rzeki — sceny miłosne. Erotyczne i nie- 
winne, liryczne i realistyczne. Nie- 
często kino potrafi tak mistrzowsko 
przedstawić te bądź co bądź delikatne 
i intymne sytuacje 

Wreszcie dochodzą do „garimpo”, 
położonego w górach, nad małą rze- 
ką, Atmosfera się zmienia. Piekielna 
praca, „gorączka diamentów", prawo 
pięści i pistoletu. To „garimpo” należy 
do jakiejś centrali, miejscowy szef 
przedsięwzięcia patrzy z ukosa na ka- 
prala, nie wiadomo skąd przybył i po 
co. 

Z wyżywieniem nie najlepiej. Pod 
nieobecność Córki Słońca, kapral 
wraz z typem, u którego zamieszkał, 
zarzynają koziołka i biorą go na rożen. 
Córka Słońca zastaje ich przy wiecze- 
rzy, gdy obgryzają udziec jej kochane- 
go czworonoga, wpada w rozpacz, 


potem, z iście indiańskim tempera- 
mentem, robi im awanturę. Kapral ją 
wyrzuca. Po kilku dniach wraca z oj- 
cem, jest ubrana w miejskie najtandet- 
niejsze ciuchy i wymalowana jak lo- 
kalne prostytutki. Stary Indianin wy- 
głasza do kaprala następującą kwes- 
tię: „Ty być chrześcijanin. Chrześcija- 
nin nie rzucać kobieta”. Powtarza ją 
dwa razy. Córka Słońca pozostaje 
w „garimpo”, lecz kapral, wściekły, że 
wróciła, oddaje ją typowi, z którym 
mieszka w ruderze. Ten nie korzysta 
z daru, z przekonań i praktyki jest 
pedałem. Wszystko pozostaje po 
staremu. 

Ale nie w przypadku „garimpo”. Ka- 
pral organizuje spisek i bunt, prowa- 
dzący bazę zostaje pobity, związany, 
następnie rozwalony w kawałki kula- 
mi. Strzelali do niego wszyscy, z naj- 
większą satysfakcją. Kapral nadaje 
przez radio wiadomość do swojego 
szefa — nie wiadomo kim on jest — że 
zadanie wykonał i udaje się do na- 
stępnej bazy diamentowej. Znów jest 
w drodze, z dziewczyną, ta bez kozioł- 
ka. Usiłuje ją oddalić od siebie, dziew- 
czyna nie chce. Jest wieczór nad rze- 
ką. Kapral siedzi zły i opryskliwy. Cór- 
ka Słońca próbuje go rozweselić, de- 
monstruje z zabawną powagą to, cze- 


_go ją nauczył, czego tylko mógł nau- 


czyć — kilka salutów wojskowych. 
W przebitkach zdjęć wspom- 
nień, sceny ich miłości. Kapral odbez- 
piecza pistolet, suche strzały, jak 
trzask łamanych patyków. Na na- 
drzecznym piasku ciało Córki Słońca, 
niebawem _  Zachodzące Słońce 
i Gwiazda Poranna spotkają się w fa- 
lach rzeki. Twarz i oczy kaprala nie 
wyrażają niczego, ale jego chód jest 
bardziej ciężki, gdy odchodzi z tego 
miejsca. ze 

Film robi ogromne wrażenie, wzru- 
sza i urzeka, pozostaje w pamięci, 
wywołuje różne myśli i skojarzenia. 
Dlaczego? 

Przede wszystkim aktorstwo. W roli 
kaprala występuje Nuno Leal Maia, 
jeden z najbardziej wziętych wyko- 
nawców filmowych, telewizyjnych i te- 
atralnych w Brazylii, ma w sobie coś 
z Yves Montanda i Clinta Eastwooda, 
lecz w bardziej tropikalnym wydaniu. 
W roli Córki Słońca występuje Gloria 


Pires, osiemnastolatka, odkryta przez 
telewizję, szalenie popularna. Nieba- 
nalna uroda, osobisty urok, naturalna 
ekspresja czynią z niej postać nieza- 
pomnianą. Ten duet aktorski, zharmo- 
nizowany, zarazem opozycyjny, nada- 
je filmowi jego siłę nośną — liryczną, 
psychologiczną i dramaturgiczną. 

Zdjęcia wykonał Pedro Farkasa. Nie 
czuje się kamery, ani jednego ujęcia 
wymyślnego, pozowanego, estetyzo- 
wanego. Operator i reżyser zaufali na- 
turalnym plenerom i wykonawcom. 
Jest to pierwszy film brazylijski, po 
którym czuję pejzaż tej centralnej 
części kontynentu: niebieskie niebo 
z obłokami, piaszczyste, półpustynne 
płaszczyzny wyżyny, widnokręgi gór, 
i cały czas, jak motyw przewodni, po- 
wracają zdjęcia rzeki z kępami drzew, 
gdzieniegdzie liche domostwa, dzikie 
ptactwo na lagunach, słońce odbijają- 
ce się od wody. Dziewicza uroda tego 
krajobrazu, realistyczny pietyzm, z ja- 
kim została sfotografowana, współ- 
brzmią mistrzowsko z wydarzeniami, 
nadając im wymiar biologiczny, ale 
i panteistyczny 

To samo o muzyce i dźwięku. Muzy- 
ka, jak zdjęcia, prawie niezauważalna, 
podpiera film prawie metafizycznym 
komentarzem, skomponowali ją Cae- 
tano Veloso i Perinho Albuquerque; 
mikrofony znów wyławiają „mowę 
rzeki, pustynnych wertepów i skalis- 
tych wzgórz. Jakże bogata, ekspresyj- 
na, zarazem tajemnicza jest ta 
„mowa! 

Oglądając ten film, brazylijski zkrwi 
i kości, jednocześnie niepodobny do 
tego, co się tam realizuje, odbiera się 
z niego różne echa. Gorączka diamen- 
towa to jak gorączka złota, postać 
kaprala ma coś z postaci Bogarta 
z dawnych czarnych serii, choć prze- 
łamana konwencją policjanta mści- 
ciela, policjanta samozwańca, organi- 
zatora „ładu'”' w najnowszych filmach 
amerykańskich. Jest także, jak się 
rzekło, liryzm i subtelność, jakby ro- 
dem z Francji, z niektórych filmów 
Melville'a, zarazem fascynacja złem. 
1 jest — w wymiarze fabularnym, egzys- 
tencjalnym — jakby echo kameralnego 
dramatu Vercorsa „Milczenie morza”, 
tylko w innych sytuacjach, innym kra- 
jobrazie, innej kulturze i cywilizacji 

Jednak „India, Córka Śłońca” nie 
należy do filmów, które lepiej lub go- 
rzej zostały zlepione z różnych cząs- 
tek kulturowych. Rzecz w czym in- 
nym; Fabio Barreto jest niesłychanie 
zdolnym i wrażliwym realizatorem. 
jakby nieświadomie wchłonął to, co 
przylega do jego artystycznych dyspo- 
zycji, przetworzył i wydał dzieło indy- 
widualne, oryginalne, bardzo brazylij- 
skie, dające odbicia innych osiągnięć 
i innych inwencji — to chyba coś w ro- 
dzaju podobieństw między sztuką In- 
ków i Majów a sztuką dawnego Egip- 
tu. W każdym razie chodzi o zjawisko 
twórczego poszerzania się środków 
ekspresji i kulturowych inicjacji kina 
brazylijskiego. „India, Córka Słońca” 
ma także coś z antycznej tragedii, jej 
klasycznej prostoty i motywu przezna- 
czenia. Ma także bardzo współczesną 
myśl o konflikcie natury cywilizacyjnej 
i psychologicznej między Indianami 
i białymi. Film opowiada się za india- 
nami, ich kulturą i ziemią. 

Scenariusz powstał na podstawie 
powieści Bernardo Elisa, stąd pewna 
„literackość” filmu, której nie zaprze- 
cza reżyser. Pisarz poczynił i taką 
uwagę: „To zamierzchła tragedia, tak 
zamierzchła, jak ta ziemia, która jako 
pierwsza powstała z mocy Genezis, 
i przestanie istnieć jako ostatnia, jeśli 
wierzyć przepowiedniom Nostrada- 
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W OBRONIE WŁASNEJ 


POLSKA, 1981 


Scenariusz i reżyseria: ZBIGNIEW KA- 
MIŃSKI. Zdjęcia: Witaid Sobociński. 
Muzyka: Zygmunt Konieczny. Sceno- 
grafia: Andrzej Haliński, Kostiumy: 
Jadwiga Mikulska. Kierownictwo pro- 
dukcji: J. Leszek Sobczyk. Wykonaw- 
cy: Beata Tyszkiewicz (dr Maria), Ta- 


ŁAŃCUCH 


CSRS, 1981 


Reżyseria: JIŃI SVOBODA. Scena- 
riusz: Vaclav Śażek. Zdjęcia: Jaromir 
Śofr. Muzyka: Vadim Petrov. Sceno- 
grafia: Milan Nejedly. Wykonawcy: 
Zora Ulla Kesler (Marta Kavan), Pavel 
Nowy (Dolfi), Jifi Klepl (Bare$), Miros- 
lav Żouna (Kavan), Jan Vy$in (porucz- 
nik służby bezpieczeństwa Zika), Ka- 
rel Kovat (Milan, przyjaciel Marty), 
Ondiej Pavelka (fotograf Ivan), Valen- 
tina Thielova (Jerabkova), Jindrich 
Trylć (kpt. Hora), Bohumil Vavra (Pav- 
lovsky), Eugen Jegorov (Mikeś), Vac- 
lav Kańkovsky (Mrazek), Karel Fridrich 
($edivy), Jana Hormachova (Suchan- 
kova), Hana Bureśova (Alena Kutero- 
va). Vaclav Javurek (naczelnik po- 
czty), Alena Kareśżova (siostra przeło- 
żona), Monika Markova (Eva) i inni. 
Produkcja: Filmowe Studio Barran- 
dov. Barwny. Dozwolony od 18 lat. 
Czas wyświetlania: 88 min. Tytuł ory- 
ginalny: „Retez”. 


Film kryminalny, posługujący się 
tradycyjnymi elementami gatunku 
(podwójna osobowość bohaterów, 
dramatyczne pościgi i pojedynki, za- 
skakujące zwroty akcji). Osią akcji 
jest poszukiwanie wielkiej sumy pie- 
niędzy, zrabowanej w urzędzie po- 
cztowym na peryferiach Pragi. 
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deusz Janczar (dr Jerzy), Teresa Bu- 
dzisz-Krzyżanowska (Ala), Krzysztof 
Jasiński (Krzysztof), Iwona Bielska 
(Monika), Waldemar Kownacki 
(Adam), Barbara Bursztynowicz (Do- 
rota), Lidia Wysocka (matka Marii, 
Moniki i Adama), irena Malkiewicz 
(matka Jerzego), Jacek Bryniarski 
(Tomek, syn Moniki), Urszula Mo- 
drzyńska (przyjaciółka ojca Marii), Jó- 
zef Konieczny (dr Rechowicz), Halina 
Konopka i Dominik Konopka (znajomi 
z Mazur) i inni. Produkcja: PRF „„Ze- 
społy Filmowe" — Zespół „X”. Barwny. 
Dozwolony od lat 18. Czas wyświetla- 
nia: 88 min. 


Dramat psychologiczny, analizują- 
cy postawy życiowe i problemy ludzi, 
którzy z różnych względów zabrnęli 
w ślepe uliczki uczuć. Bohaterkami 
są przede wszystkim kobiety, w róż- 
nym wieku, w różnej sytuacji: szczę- 
śliwe i nieszczęśliwe w miłości, od- 
rzucające i odrzucane. Efekty drama- 
tyczne wydobywa reżyser z codzien- 
ności, ponad którą wznieść się mu- 
szą ci, którzy nie chcą, by ich życie 
było tylko grą przed lustrem. 


WEJŚCIE SMOKA 


HONGKONG-USA, 1973 


DEBIUTANTKA 


POLSKA, 1981 
Scenariusz i ia: BARBARA 
SASS-ZDORT. Zdjęcia: Wiesław 


Zdort. Muzyka: Maciej Małecki. Sce- 
nografia: Jerzy Sajko. Kostiumy: Anna 
Ostąpińska. Kierownictwo produkcji: 
Ryszard Straszewski. Wykonawcy: 
Dorota Stalińska (Ewa), Andrzej Ła- 
picki (Jerzy), Elżbieta Czyżewska (Ma- 
ria), Bożena Adamek (Bożena), Ma- 
riusz Benoit (młody inżynier), Stani- 
sław Michalski (robotnik), Teresa 
Kwiatkowska (Anna), Małgorzata Ja- 





Reżyseria: ROBERT CLOUSE. Scena- 
riusz: Michael Allin. Zdjęcia: Gilbert 
Hubbs. Muzyka: Lalo Schifrin. Sceno- 
grafia: Jameś Wong Sun. Wykonawcy: 





kubiec (kreślarka), Tadeusz Jastrzę- 
bowski (technik), Krystyna Styk (dzie- 
wczyna). Zuzanna Łozińska (matka 
Jerzego), Stanisław Frąckowiak (akty- 
wista partyjny), Jacek Strzemżalski 
(gość), Cezary Morawski (Marek), 
Wacław Radecki (kreślarz) i inni. Pro- 
dukcja: PRF „Zespoły Filmowe” — Ze- 
spół „Kadr”. Barwny. Dozwolony od 
18 lat. Czas wyświetlania: 105 min. 


Konflikt namiętności miłosnych 
i ambicji zawodowych rozgrywa się 
pomiędzy bohaterem, wybitnym ar- 
chitektem u kresu pełnej sukcesów 
drogi życiowej, a trójką kobiet zwią- 
zanych z nim w różny sposób. 


Bruce Lee (Lee), John Saxon (Roper), 
Jim Kelly (Williams), Shih Kien (Han), 
Bob Wall (Oharra), Yang Sze (Bolo), 
Ahna Capri (Tania), Betty Chung (Mei 
Ling), Angela Mao Ying (Su-Lin), Geo- 
ffrey Weeks (Braithwaite), Peter Ar- 
cher (Parsons), Ho Lee Wan (starzec), 
Marlene Clark (sekretarka) i inni. Pro- 
dukcja: Concord Productions (Hong- 
kong) — Warner Bros. (USA). Barwny, 
szerokoekranowy. Dozwolony od 18 
lat. Czas wyświetlania: 98 min. Tytuł 
oryginalny: „Enter the Dragon”. 


Film gatunku „kung-fu”, prezentu- 
jący widzowi polskiemu po raz pierw- 
szy niedościgłego mistrza sztuki 
walki wręcz, Bruce Lee, zmarłego 
przed dziewięcioma laty. Trzech mi- 
strzów „kung-fu” stacza walkę z de- 


gniazdo występku i handlu żywym 
towarem. 
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FAKTY 


Znany dokumentalista Francois Rei- 
chenbach realizuje w Meksyku film fa- 
bularny. Tytuł nie został jeszcze ustalo- 
ny, wiadomo jednak, że będzie to ironi- 
czna opowieść o klownie, który roz- 
śmiesza wszystkich — poza własnym sy- 
nem. Scenariusz napisał Octavio Paz. 
* 


Amerykańska sieć telewizyjna CBS za 
kupiła ostatnio „Wojny gwiezdne” Ge- 
orge Lucasa za sumę 25 milionów dola- 
rów. Oczywiście, film zostanie podzie- 
lony na odcinki, aby przez wiele wie- 
czorów trzymać widzów przy odbiorni- 
kach telewizyjnych. 

* 


W Paryżu otwarto wystawę portretów 
Grety Garbo z lat dwudziestych i trzy- 
dziestych. Zdjęcia słynnej gwiazdy po- 
chodzą z kolekcji Johna Kobala, posia- 
dającego w swych zbiorach najpełniej- 
szy zestaw portretów „wielkich” Holly- 
woodu. Autorem portretów „boskiej 
Grety jest Sinclair Bull. W latach 1929- 
1941 tylko on posiadał prawa fotografo- 
wania aktorki. 
* 

Najpierw był musical, cieszący się 
ogromnym powodzeniem na Broadwa- 
yu. Teraz ten musical ma już wersję 
filmową: „Annie”, sentymentalną his- 
torię sierotki przygarniętej przez naj- 
większego bogacza na świecie, zreali- 
zował hollywoodzki weteran John Hus- 
ton. Rolę tytułową odtwarza 


dziewięcioletnia Aileen Quinn (na 
zdjęciu) wybrana spośród ośmiu tysięcy 
kandydatek. 





tot. Cine Revue 





























Olivia 
Newton-John 


„Muzykę mam we krwi” - mówi 31-let 
nia australijska (choć urodzona w An- 
glii) piosenkarka, która na ekranie de 
biutowała u boku Johna Travolty w fil 
mie „Grease'. Jej kariera rozpoczęła 
się w roku 1974, kiedy odniosła sukces 
w konkursie Eurowizji. W kinach za- 
chodnich wyświetlany jest obecnie mu- 
sical z jej udziałem „Xanadu”: Olivia 
jest partnerką Gene Kelly'ego. 


REALIZACJE 


PREZESI ACTA ZOAEEEW RACE YRTTOJRNZZOACI 


Kosmiczna misja 


„»Krulle przewyższy wszystko, co 
Yates osiągnął dotychczas w swej twór- 
czości'' — taka jest opinia prasy filmo- 
wej. Peter Yates, autor niezapomniane- 


fot. Cinć Revue 


go „Bullitta” i wielu innych filmów 
sensacyjno-przygodowych, realizuje 
swój pierwszy film sci-fi. Nawiązuje 
przy tym do tradycji „Gwiezdnych wo- 
jen" i „Imperium kontratakuje": to sa- 
mo połączenie fantastyki naukowej, 
baśniowości i mistycyzmu. 

Rzecz dzieje się na planecie, zagu- 
bionej gdzieś w przestrzeni kosmicz- 
nej. Potężne siły zła i ciemności sprzy- 
sięgły się przeciw cywilizacji, której 
twórcy przestrzegają odwiecznych za- 
sad prawa i moralności. Na jej czele stoi 
młoda para królewska. Przywódca 
agresorów, będący — podobnie jak lord 


Ken Marshall tot. Film-Echo 













2 


Ze 





EE zb 


Darth Vader z „Gwiezdnych wojen” - 
uosobieniem satanizmu, porywa księż- 
niczkę Lyssę, chcąc w ten sposób skło- 
nić planetę do uległości. Królewicz Col- 
wyn wyrusza na ratunek. 

Fabuła prosta i naiwna; ale efekty 
trikowe mają sprawić, że spór między 
siłami dobra i zła zamieni się w walkę 
gigantów. „Stworzymy świat piękny, 
dramatyczny i jednocześnie przeraża- 
jący, który nie będzie miał nic wspólne- 
go z naszym codziennym, ziemskim do- 
świadczeniem” - twierdzi scenograf 
Stephen Grimes. Ale bliższe szczegóły 
okryte są tajemnicą — aż do premiery, 
planowanej na lato przyszłego roku. 
W rolach głównych wystąpią mało zna- 
ni aktorzy — Lysette Anthony i Ken Mar- 
shall. 

Informując o realizacji — prasa bran- 
zowa zapewnia jednocześnie, że film 
nie ma nic wspólnego z powieścią To- 
masza Manna. „Krull'”* — to po prostu 
nazwa planety. 


PREMIERY 


Pejzaż serc 


Eric Rohmer przedstawił paryskiej 
publiczności nowy film. „Piękne mał- 
żeństwo” (Le Beau Marriage) należy do 
cyklu „Komedie i przysłowia”, zapo- 
czątkowanego „Żoną lotnika”. Te nie- 
wielkie, subtelne obrazki są pejzażami 
ludzkiego serca, a Rohmer jest znako- 
mitym „pejzażystą”. Reżyser chce je 
włączyć do swego albumu. Z Rohme- 
rem rozmawia dziennikarka „Le Fi- 
garo". 

— Lubię komponować większe całoś- 
Ci - mówi autor „Sześciu opowieści mo- 
ralnych' - a jednocześnie narzucać so- 
bie określone ramy. Uważam, że należy 
umiejętnie operować wyobraźnią i że 
pewien przymus jest płodny dla twór- 
czości. Mój nowy cykl „Komedie i przy- 
słowia'”” ma konstrukcję bardziej nie- 
dbałą, niż cykl „Opowieści moral- 
nych” 

„Piękne małżeństwo”, wbrew tytuło- 
wi, nie jest filmem, którego tematem 
jest małżeństwo. Najbardziej interesu- 
je mnie pokazanie kogoś, kto daje się 
czemuś porwać i chwila, kiedy ten ktoś 
wierzy, że jego pragnienie staje się rze- 
czywistością. 

Studentka akademii sztuk pięknych, 
Sabine (Beatrice Romand) pewnego 
dnia postanawia wyjść za mąż. Za ko- 
go? Nie wie. Ma po prostu taki pomysł 
i robi wszystko, by go zrealizować. Cie- 
kawa osóbka, samowolna i prowokują- 
ca, układająca sobie w głowie życiowe 








fot. Unifrance 


Bóatrice Romand 


plany według niezręcznej strategii, 
którą zburzy rzeczywistość. Sabine 
upatrzyła sobie młodego adwokata 
(Andrć Dussolier). 

Zarówno Sabine, jak i młody adwo- 
kat to intelektualiści, przykładający 
ogromną wagę do słów. Są zupełnie 
inni niż bohaterowie ,, y lotnika” 
Sabine przeprowadza analizę własne- 
go postępowania. Co się tyczy jej part- 
nera, zarezerwowałem dla niego wielki 
monolog końcowy, stanowiący zresztą 
oś całego filmu. Zawsze konstruuję fil- 
my z myślą o końcowym rozwiązaniu, 
w przeciwieństwie do większości reży- 
serów, którzy mają pomysł na początek, 
a później z trudem szukają odpowied- 
niego zakończenia, 

Zadne konkretne zdarzenie nie było 
inspiracją tej historii, a jej bohaterowie 
są wyłącznie tworami mojej wyobraźni. 
Dzisiaj nie dowierza się już inwencji. 
Ale ja w nią wierzę. Tworzyć postacie 
i dawać im prawdopodobieństwo — to 
cała moja praca. 


Sycylijczyk 
w Mediolanie 


Kino włoskie opiera się na komedii 
Komedii o humorze lokalnym, nie za- 
wsze zabawnym dla widza z innego 
kręgu kulturowego. Południowy tem- 
perament — oczywiście, ale także prze- 
sadna groteska, farsowe sytuacje, do- 
wcip, o którym powiada się: gruby 
Włosi bawią się wspaniale, kina pro- 
sperują mimo konkurencji telewizji, 
a najlepsze z tych komedii przedostają 
się także na rynki zagraniczne. Swoi- 
stym fenomenem jest najnowszy film 
Sergio  Corbucciego _ „Bello mio, 
bellezza mia”, który bije rekordy powo- 
dzenia. Jego bohater, Sycylijczyk Gen- 
naro romansuje najpierw z żoną miej- 





scowego szefa mafii, po czym ucieka do 
Mediolanu. Wynędzniałym i zagubio- 
nym opiekuje się prostytutka o szla- 
chetnym sercu, Armida, ale Gennaro 
nie chce być sutenerem. Zwraca więc 
uwagę na piękną, ale głuchoniemą 
Clarabellę - dopóki nie odnajdą go 
ludzie mafii i brawurowy, zupełnie już 
„zwariowany”' finał z bombą zegarową 
nie rozwiąże wszystkich powikłań. Fa- 
buła ma niewiele sensu, daje jednak 
pole do popisu aktorom. A jest to film 
gwiazd. Rolę główną gra niezwykle po- 
pulamy Giancarlo Giannini — kudłaty, 
mały, o okrągłych oczach sowy, upra- 
wiający na ekranie klasyczną klowna- 
dę. Reprezentuje krańcowość włoskie- 
go charakteru: jest tchórzliwy i egoisty- 
czny, dobroduszny i zdolny w końcu do 
poświęcenia. Jego partnerka, Marian- 
gela Melato (Armida) obdarzona jest 
wulkanicznym temperamentem i wy- 
rzucą z siebie słowa z szybkością kara- 
binu maszynowego. Z kolei Stefania 
Sandrelli (Clarabella) nie obawia się 
błazenady w roli fałszywej (jak się po- 
tem okazuje) głuchoniemej. Aktorskie 
trio plus mafia, bomba zegarowa i nieco 
autentyzmu mediolańskich ulic gwa- 
rantują sukces. Nie trzeba też zapomi- 
nać o melodyjnej piosence, której film 
zawdzięcza tytuł, 


























































































Giancario Giannini i Mariangela Melato 
fot. Cine Revue 













































































